
Titanic:  Der  Mythos  lebt
weiter
geschrieben von Werner Häußner | 15. April 2012

An einen Schiffsbug erinnern
die  vier  Spitzen  des  Ende
März  eröffneten  "Titanic"
Buildings  in
Belfast/Nordirland.  Foto:
Häußner

Um 2.12 Uhr nachts kündigt sich das Ende an: Ein Ruck, ein
Zittern, dann beginnt sich das Schiff zu drehen, hebt sein
Heck aus dem eiskalten Wasser. Sechs Minuten lang steigt das
Ruder aus dem Meer, ragen die riesigen Schrauben in die klare
Luft.

Um 2.18 Uhr donnert es im Rumpf des Giganten. Die gewaltigen
Maschinen,  die  50  000  PS  auf  die  drei  Schiffsschrauben
brachten, rauschen durch den Schiffskörper, losgerissen aus
ihren Verankerungen. Es ist das Todesbrüllen des Meeresriesen:
Die  Lichter  erlöschen;  zwei  Minuten  später  gleitet  die
„Titanic“, in zwei Teile zerbrochen, fast geräuschlos in die
Tiefe. 1 500 Menschen reißt sie in den Tod. Nur gut 700 werden
gerettet. Das Ende des als unsinkbar gepriesenen Dampfers auf
seiner Jungfernfahrt wird zum Mythos.
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Mit der Zahl der Opfer ist der Mythos „Titanic“ nicht zu
erklären:  Die  Geschichte  der  Seefahrt  kennt  weit  höhere
Verluste.  So  sterben  alleine  1945  auf  den  drei  Schiffen
„Wilhelm Gustloff“, „Goya“ und „Cap Arcona“ jeweils zwischen 5
000 und 9 000 Menschen, als die Flüchtlingstransporte von
alliierten  Kräften  versenkt  werden.  Doch  die  Tragödie  der
„Titanic“ ist mehr als eine Schiffskatastrophe: Sie steht für
den gebrochenen Stolz einer technikgläubigen Zeit, für das
Ende der „Belle Epoque“ mit ihrem Kontrast von Luxusglanz und
Elend.  Sie  wird  als  Menetekel  der  nahenden  Katastrophe
gesehen, die wenige Jahre später das alte Europa ins Verderben
reißen sollte. Und sie wirkt – wie der Turmbau zu Babel – als
ein Symbol überheblicher Selbstüberschätzung des Menschen. Für
sich gesehen unbedeutende Versäumnisse führen in ihrer Summe
zu einem Unglück, das die Menschen an Bord des Schiffes nicht
einmal wahr haben wollen, als es schon zu spät ist: Während in
den unteren Kabinen der Dritten Klasse schon das Wasser steht,
plaudert man in den Salons noch unbeschwert bei Brandy und
Zigarren.

Die trügerische Zuversicht, die viele Passagiere blind auf die
Allmacht der Technik vertrauen ließ, soll ein Steward in einem
Satz  zusammengefasst  haben,  den  der  Überlebende  Albert
Caldwell überliefert hat: „Nicht einmal Gott könnte dieses
Schiff  versenken“.  Der  Würzburger  Fundamentaltheologe  Elmar
Klinger bezeichnet die Symbolik des „Titanic“-Untergangs als
religiös:  „Man  hielt  die  ‚Titanic‘  für  eine  Großtat  des
Menschen, einen Triumph über die Natur. Und dann führt eine
Verkettung banaler Umstände zum Untergang. Genau hier finden
wir  eine  religiöse  Faszination.  Jeder  kennt  solche
Situationen.“ Klinger weiter: „Ich sehe in der Katastrophe ein
‚Zeichen der Zeit‘. Es ist der Gegensatz von menschlicher
Höchstleistung  und  menschlichem  Versagen.  Man  entdeckt  die
Hinfälligkeit all dessen, was von Menschen gemacht ist. Das
ist charakteristisch für das menschliche Leben überhaupt.“

In einem vor wenigen Wochen erschienenen Buch geht auch die



Kultur- und Musikwissenschaftlerin Linda Maria Koldau auf die
„Legenden“ um die „Titanic“ ein. Ihr geht es nicht nur darum,
die  Überlieferung  von  falschen  Tatsachenbehauptungen  zu
reinigen,  die  sich  nicht  zuletzt  durch  die  finanziellen
Interessen  der  Reederei  in  die  offiziellen  Protokolle  und
Berichte eingeschlichen haben. Denn der White Star Line, aber
auch  der  für  den  Funkverkehr  verantwortlichen  Marconi-
Gesellschaft ging es laut Koldau darum, „Fakten zu verzerren
und  zu  verschleiern  und  Unschuldige  zu  Schuldigen  zu
stempeln“.

Hätten die Konzerne haften müssen, wären immense Kosten auf
sie  zugekommen.  Dies  galt  es,  unter  allen  Umständen  zu
verhindern. Koldau kommt zu dem Schluss, dass Raffgier eine
entscheidende Ursache für das Unglück war: Die Funker an Bord
haben nicht nur Eiswarnungen nicht weitergegeben, sondern auch
zu lange gezögert, das damals noch relativ neue Notsignal SOS
zu morsen. Geholfen hätte es freilich nichts: Der „Titanic“ am
nächsten stand die „Carpathia“, die sofort mit voller Kraft
dem havarierten Schiff zu Hilfe eilte. Sie benötigte dennoch
vier  Stunden  –  viel  zu  lang,  um  die  Menschen  des  rasch
sinkenden Stolzes der „White Star Line“ noch zu retten. Dass
der  Funker  des  einzigen  Schiffs  in  der  Nähe,  der
„Californian“, gerade einmal zehn Minuten vor der Kollision
der „Titanic“ mit dem Eisberg zu Bett ging, gehört zu den
absurden und schicksalhaft scheinenden Momenten der Tragödie.

Koldau, derzeit noch in Aarhus in Dänemark lehrend, nimmt sich
auch die Mythenbildung vor. Sie entdeckt in der „Titanic“-
Katastrophe ein „perfektes Drehbuch“, gebildet nach dem Muster
der griechischen Tragödie: Der Mythos vereine zentrale Motive
des Erzählens in Reinkultur. Auch sie bescheinigt dem Mythos,
nach und nach religiöse Züge angenommen zu haben.

Ein Mythos, der im Sinne des Philosophen Paul Ricœur neue
Bereiche von Welterfahrung erschließt. In der „Mythisierung“
der  „Titanic“-Geschichte  geschieht  eine  Sinn-Schöpfung.
Vielleicht ist das auch ein Weg für die Nachwelt, das zutiefst



Sinnlose  einer  solchen  Tragödie  zu  bewältigen.  Bei  einer
Analyse im Sinne der „Metaphern des Bösen“ von Ricœur dürfte
sich zudem bestätigen, dass der „Titanic“-Mythos auch dazu
taugt, die zerstörerische Macht des Bösen zu erweisen: Er
konstituiert  einen  Zusammenhang  des  Verderbens,  der  über
Schuld oder Verantwortung des Einzelnen hinausgeht.

Die Geschichte vom Untergang der „Titanic“ ist jedoch auch
eine  Erzählung  ergreifender  Einzelschicksale:  Von
unglaublichen Zufällen, die zur Rettung führen. Von Feigheit
und Verzweiflung. Von Edelmut und Größe. Von der Souveränität,
mit  der  Menschen  ihr  Schicksal  zu  tragen  wissen.  Von
Gentlemen, die im Angesicht des sicheren Todes Frauen und
Kinder in die Boote geleiten und selbst zurückbleiben. Von dem
alten Ehepaar Isidor und Ida Strauss, das so lange zusammen
gelebt hat und nun auch zusammen sterben will. Von Priestern
wie Pater Joseph Peruschitz aus Scheyern oder Thomas Byles,
Pfarrer aus Ongar in Essex, die bis zum Schluss die Menschen
beruhigen,  tröstende  Worte  sprechen.  Statt  den  angebotenen
Platz im Rettungsboot einzunehmen, beten sie mit den Menschen
noch, als sich das Heck schon aufrichtet, um Minuten später in
die Tiefe zu fahren.

Oder von den Musikern um Kapellmeister Wallace Hartley, von
denen keiner überlebt. Ob es der Gassenhauer „Autumn“ war oder
der Choral „Näher mein Gott zu Dir“: Tapfer spielen sie, bis
sie von Deck stürzen. Beiden, den Priestern und den Musikern,
hat  James  Cameron  in  seinem  soeben  wieder  in  die  Kinos
gekommenen „Titanic“-Film wenigstens in kurzen Sequenzen ein
Denkmal gesetzt.

100 Jahre später ist die Erinnerung an die „Titanic“ und ihre
Opfer  ungebrochen.  Die  letzte  Überlebende,  Millvina  Dean,
starb zwar 2009 – doch die Geschichte des Untergangs wird
weitererzählt: Der Mythos sei unsinkbar, sagt Autorin Koldau.
In Belfast in Irland, wo der Ozeanriese auf der Werft Harland
& Wolff gebaut wurde, in Southampton, wo die Jungfernfahrt
begann, im irischen Cobh (Queenstown), wo die „Titanic“ zu



ihrer  letzten  Station  anlegte,  erinnern  in  diesen  Tagen
Ausstellungen,  Veranstaltungen  und  Gottesdienste  an  das
Unglücksschiff und seine Menschen.

In  Belfast  entwickelt  sich  ein  ganzer  neuer  Stadtteil  im
Zeichen der „Titanic“. Ende März wurde ein 97 Millionen Pfund
teures neues „Titanic Building“ eingeweiht. Vier Spitzen, die
an einen Schiffsburg erinnern, sollen an die vier Epochen des
Schiffsbaus in Belfast erinnern; der Glaskern des Baus an den
Verderben bringenden Eisberg. Jeder Bug ist genauso hoch, wie
die  „Titanic“  von  Kiel  zu  Deck  war.  Es  steht  in  der
Nachbarschaft  zu  den  Resten  des  Docks,  in  dem  die
Schwesterschiffe  „Titanic“  und  „Olympic“  gebaut  wurden.  In
einer aufwändigen multimedialen Inszenierung will es die Zeit
vor 100 Jahren erlebbar machen, als die irische Stadt das
Zentrum des Schiffbaus weltweit gewesen ist.

Das  erwähnte  Buch:  Linda  Maria  Koldau  „Das  Schiff,  der
Untergang, die Legenden“. C. H. Beck Verlag, 303 Seiten, 19,95
Euro.

Zum Tod des „Revierflaneurs“
geschrieben von Bernd Berke | 15. April 2012
Sein Blog www.revierflaneur.de war eines der anspruchsvollsten
im Lande. Seine stupend kenntnisreichen Streifzüge auch durch
entlegene  und  buchstäblich  erlesene  Gefilde  der  Literatur
haben oft genug Neuland erschlossen, Hochinteressantes, meist
von den Rändern her betrachtet. Beobachtungen des Flaneurs in
seinen  Essener  Revieren  konnten  noch  das  Unscheinbarste
erhellen,  ja  leuchten  lassen;  ganz  ohne  alle  Ruhrgebiets-
Klischees.

Jetzt ist der „Revierflaneur“ Manuel Hessling verstorben. Viel
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zu früh. Bestürzend früh. Man will es nicht wahrhaben. Sein
Tod lässt einen nicht in Ruhe. Ganz so, wie er in kontroversen
Diskussionen ungern Ruhe gegeben hat.

Manches  hat  er  harsch  verweigert,  mit  großer,  geradezu
erhabener  Konsequenz.  Er  war  ein  entschiedener  Gegner  und
Verächter des Autowahns, der Fernsehverblödung. Unausweichlich
schien ihm die Apokalypse, der Niedergang der Menschheit, doch
ohne  jeden  Trost  der  Religion.  Glühend  hat  er  für  den
Atheismus  gestritten,  darin  fast  schon  wieder  gläubig.

Wir haben einige Jahre nebeneinander her geschrieben, er war
stets  der  Fleißigere,  in  gewisser  Hinsicht  auch  der
Unerbittlichere, der sich am Schreibtisch geradezu aufreiben
konnte, unbestechlich, doch manchmal hochfahrend im Urteil.
Ungenaue Formulierungen waren ihm ein Gräuel. Seine Texte hat
er  geschliffen  wie  Diamanten.  Doch  gerade  einen  solchen
Vergleich hätte er wohl nicht gemocht.

Im Kulturblog „Westropolis“ (WAZ-Gruppe, 2007-2010) haben wir
parallel  gebloggt  –  und  uns  gelegentlich  auf  langen
Kommentarstrecken  bis  ins  Grundsätzliche  hinein  gestritten.
Zwischenzeitlich  sind  wir  gar  vom  „Du“  zum  „Sie“
zurückgekehrt.  Auf  dem  weiten  Felde  des  Streits,  der
Auseinandersetzung schien er sich besonders wohl zu fühlen,
allerdings  nicht  ohne  Hang  zur  Versöhnlichkeit.  Doch  er
wollte, dass man das Streiten ernst nahm, dass man nicht ins
Unverbindliche auswich. Jede Art von Larifari war ihm zuwider.

Wunderbare Literaturrätsel hat er seinerzeit ersonnen, die das
Feuilleton jeder überregionalen Zeitung geschmückt hätten. Wie
ein gütiger Herbergsvater hat er mehrmals die „Westropolis“-
Autor(inn)en  versammelt.  Es  waren  beinahe  schon  familiäre
Treffen.  Da  zeigten  sich  seine  anderen,  nicht  minder
gewichtigen  Seiten:  das  Gesellige,  Humorvolle,  die  wache
Bereitschaft zum höheren Nonsens.

Von  Haus  aus  war  er  Buchhändler  –  und  gewiss  einer,  der



lesekundige  Menschen  noch  richtig  beraten  konnte,  darin
vielleicht  auch  einem  erzieherischen  Impuls  folgend.  In
letzter  Zeit  hat  er  nach  und  nach  Teile  seiner  riesigen
Büchersammlung verkauft – und darüber geschrieben, bibliophile
Preziosen wie Freunde verabschiedend. Es tat schon weh, davon
zu hören. Ich habe mir vorgestellt, dass mit jedem abgegebenen
Buch  der  Besitzer  gelitten  hat.  Er  hat  diese  Befürchtung
abgetan, als ginge es just um irdische Güter, von denen man
sich ohnehin irgendwann trennen muss.

In den letzten Jahren hat er sich aufs Schreiben für sein
eigenes Blog konzentriert, das reiche Früchte trug. Jeglichen
Tag unterzog er sich der Arbeit am Text. Ich habe versucht,
ihn als Autor für die „Revierpassagen“ zu gewinnen, er hat
sich Bedenkzeit erbeten und sich dann doch fürs eigene Gelände
entschieden. Aus seiner Sicht war das wohl richtig, denn er
war letzten Endes ein Einzelkämpfer.

An der Frequenz, nicht aber an der Qualität seiner Beiträge
hat  man  schließlich  merken  können,  dass  ihn  offenbar  die
Kräfte  verließen.  Ein  großer  Optimist  ist  Manuel  Hessling
nicht gewesen, doch in seinem letzten Blog-Artikel vom 5. März
weht mehr als ein Hauch von Melancholie. Und wenn man einen
Wunsch äußern dürfte, so wäre es dieser: dass sein Blog zum
Lesen, Denken und Andenken bestehen bleibe. Wer weiß, was da
noch nachwirkt.

Manuel Hessling hinterlässt seine Frau Ursula und fünf Kinder.
Ihnen gilt alles Mitgefühl.

Die  Gespenster,  die  Lessing
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rief
geschrieben von Nadine Albach | 15. April 2012

Das  Stück  Lessings
Gespenster  im  Schauspiel
Dortmund,  inszeniert  vom
kainkollektiv.  Foto:  Birgit
Hupfeld

Lessings Nathan der Weise ist ein Klassiker, gefeiert als
Versöhnungsdrama der Toleranz zwischen den Weltreligionen. Die
Künstlergruppe  „kainkollektiv“  sperrt  sich  allerdings  gegen
diese  Lesart  –  und  sucht  in  „Lessings  Gespenster  –  Eine
Heimsuchung nach Nathan der Weise“ die anarchistische Seite
des  Aufklärers.  Die  Stückentwicklung  feierte  jetzt  ihre
Uraufführung im Dortmunder Schauspiel als On Stage Produktion.

Die Zuschauer stehen in langer Schlange am Hintereingang des
Schauspiels, laufen durch die Katakomben des Theaters, lesen
ein  Schild  mit  den  Worten  „Lessings  Gespenster.  Rumlaufen
erforderlich“, um dann mitten auf der Bühne zu landen, ohne
Stühle, nur mit Raum, der erobert werden will. Alles anders
als gewohnt. Ein sinnstiftender Einstieg, wenn es darum geht,
einen  Klassiker  deutscher  Literatur  gegen  den  Strich  zu
bürsten oder ihm zumindest Geheimnisse zu entlocken.

Die Bühne ist zweigeteilt durch eine riesige Holzwand. Auf der
einen Seite sitzt eine junge Frau (Merle Wasmuth) im barocken
Kostüm in einem Glaskasten, auf der anderen liegt schlafend
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der  fast  60köpfige  Dortmunder  Sprechchor  in  Tüllröcken
(Ausstattung Oliver Helf). Ein Bär mit Deutschlandbinde umarmt
die  Zuschauer,  drei  Musiker  spielen  Haydn.  Ein  Hauch  von
Spannung, auch von Melancholie liegt in der Luft. Das Tor zu
einem Traum, einem Zauberschloss, einer seltsam schönen Reise.

Es gibt keine Handlung, keine Geschichte, sondern nur den
Sturz  in  Gedanken  und  Emotionen.  Das  „kainkollektiv“,
bestehend  aus  Mirjam  Schmuck,  Alexander  Kerlin  und  Fabian
Lettow, verweigert sich der Eindeutigkeit. Den Weg, den der
Zuschauer an diesem Abend einschlägt, muss er selbst wählen.
Der Flyer immerhin verrät: Lessings Frauenfiguren stehen im
Zentrum, die jung, schön und am Ende doch immer Opfer sind. So
wird Merle Wasmuth mal zu Emilia Galotti, mal zu Sara Sampson
und immer wieder zu Recha, der Tochter von Nathan, die am
Ende, wenn alle sich in den Armen liegen, alles verloren haben
wird: ihren Liebhaber, ihren Vater, ihren Glauben. Die junge
Frau, egal in welcher Gestalt, ist gefangen in der Rolle, die
die Gesellschaft ihr auferlegt hat, erdrückt von Erwartungen,
die sie nicht erfüllen kann – das gilt für die Figuren, aber
auch  für  die  Schauspielerin,  für  den  heutigen  Menschen.
Verzweiflung  und  die  Sehnsucht  nach  Freiheit  und  Ausbruch
sprechen aus ihren Worten. „Das ist nicht zu verkraften, dass
da immer schon Etwas im Raum ist, wenn wir erscheinen.“

Diesen  Konflikt  von  Bild  und  Ich  setzt  das  kainkollektiv
beeindruckend um: Immer wieder treffen die Schauspielerin und
ihre riesige Videoprojektion aufeinander, ist sie plötzlich
umringt von dem auf sie einredenden Sprechchor oder erschlagen
von  dem  riesenhaften  Bild  ihres  Erziehers  Nathan.  Die
Künstlergruppe  greift  aber  auch  das  Paradoxon  von  Lessing
selbst auf: Gefeiert als Vater der Toleranz und Versöhnung,
hat er gelebt als saufender, spielsüchtiger Sozialfall.

Das Publikum kann sich mit diebischer Freude auf das Gebräu
von Zitaten (von Joseph Beuys über Walter Benjamin bis zu
Richard Wagner) stürzen. Oder aber es lässt sich fallen in den
Sog dieses Abends, in die rauschhaften Bilder, Klänge und



Emotionen – der vor allem getragen wird durch die großartige,
charismatisch und zwingend spielende Merle Wasmuth, die in
jeder Minute Zentrum der Inszenierung ist. Ein Stück, das mal
heiter, mal verzweifelt und traurig, die Zuschauer mit vielen
Fragen entlässt.

Die nächsten Termine: 22. April (18 Uhr), 6. Mai (18 Uhr)

P.S.: Kurzer Nachtrag zu dieser Besprechung (die so auch in
der Westfälischen Rundschau erschienen ist): Während ich die
Offenheit des Stücks durchaus mochte, habe ich im Nachhinhein
gehört, dass es bei der Premiere auch Zuschauer gab, die von
der Bühne geflüchtet sind.

Den  eigenen  Tod  sterben  –
Gerbrand  Bakkers  Roman  „Der
Umweg“
geschrieben von Günter Landsberger | 15. April 2012
Eine Literaturwissenschaftlerin aus Amsterdam, die wegen einer
Affaire mit einem jungen Studenten ihren Arbeitsplatz an der
Universität  verloren  hat  und  ihre  Dissertation  über  Emily
Dickinson  auch  deswegen  nicht  mehr  vollendet,  ist  kurz
entschlossen aus ihrer gewohnten Umgebung geflohen; sie ist
gewillt,  fortan  in  einer  ihr  fremden,  englischsprachigen
Umgebung zu leben und wohl auch zu sterben, lässt also –
zunächst für die beiden letzten Monate des Jahres (2009) – ihr
bisheriges Leben unvermittelt hinter sich. Nicht in Irland,
wie  von  ihr  ursprünglich  beabsichtigt,  kommt  sie  unter,
sondern eher zufällig in Wales. Sie mietet dort auf dem Lande
Haus und sporadisch Arbeit erforderlich machenden Landbesitz,
die überschaubare Hinterlassenschaft einer Witwe namens Evans.
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Weder der Ehemann der nunmehr ehemaligen Anglistikdozentin aus
Amsterdam noch deren Eltern wissen, wo sie geblieben ist. Sie
wissen auch nicht, dass bei ihr überraschend eine tödlich
schwere Krankheit diagnostiziert worden ist, herausgefunden im
Anschluss  an  getrennte  medizinische
Fruchtbarkeitsuntersuchungen bei ihr und ihrem Mann. Im Falle
des Ehemannes – sein schließliches Beinahwissen betreffend –
zumindest zunächst noch nicht.

————————————————————————————————————————

Keines, bislang leider noch keines der bisherigen Bücher des
niederländischen Autors Gerbrand Bakker habe ich vor seinem
neuesten, in der Übersetzung Andreas Eckes jetzt bei Suhrkamp
erschienenen Roman „Der Umweg“ gelesen. Dass ich mir gerade
diesen jetzt ausgesucht habe, dürfte ein besonderer Glücksfall
sein.  Es  handelt  sich  um  eine  Lektüre,  die  sich  durchweg
gelohnt  hat,  die  –  aus  verschiedenen  Gründen  –  lange
nachschwingt.  Dass  ich  endlich  auch  so  richtig  aufmerksam
geworden bin auf die Gedichte, die Briefe und die Person Emily
Dickinsons, von der ich merkwürdigerweise zuvor allenfalls den
Namen  kannte,  ist  dabei  ein  ganz  wundervoller,  mir  sehr
willkommener Nebenertrag.

Bakkers Roman stelle ich seinem erzählerischen Rang nach –
ohne zu zögern – dem thematisch verwandten Kurzroman Juan
Carlos Onettis „Abschiede“ zur Seite. Gemeinsam ist beiden
Romanen die von beiden Autoren beeindruckend beherrschte Kunst
des Aussparens und Dennoch-Sagens. Im einen Fall (bei Onetti)
entsteht  in  uns  das  Portrait  eines  dem  baldigen  Tode
anheimgegebenen  Mannes  mittleren  Alters,  im  anderen  (bei
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Bakker) das einer zwar noch relativ jungen Frau in ähnlicher
Situation und – ein wenig unpräzis dahinter – das Portrait
ihrer  wortkargen,  eben  nur  bruchstückhaft  aufscheinenden
Geschichte und Vorgeschichte. Ich bin davon überzeugt, dass
jeder Leser nach erfolgter Lektüre sein spezifisches Bild von
dieser Frau und ihrem Leben als Ganzes haben wird, ohne dass
im Buch selbst über bloße Andeutungen hinaus in genauerer
Weise  triftige  Details  ihrer  Lebensgeschichte  mitgeteilt
worden wären.

Dass Agnes, sich selber als „Emilie aus Rotterdam“ vorstellend
(S.91),  die  so  umfangreiche  wie  geschwätzige  Dickinson-
Biographie des Dickinson-Forschers Habegger die sie gegen ihre
eigene Erwartung doch nach Wales mitgenommen und eben nicht in
ihrem  „Büro  in  Amsterdam“  (S.96)  zurückgelassen  hatte,
schließlich  in  den  Abfalleimer  wirft  (S.164),  scheint  mir
sprechend  genug:  Auch  eine  noch  so  sehr  lückenlos  sein
wollende Biographie kommt an das Leben eines Menschen nicht
wirklich heran. Je angestrengter und detailfreudiger sie sich
darum  bemüht,  umso  weniger.  Ebenfalls  bezeichnend  mag  es
durchaus  sein,  dass  Emilie  den  Band  mit  den  gesammelten
Gedichten der Dickinson selber, obwohl sie diese schon im
Ansatz ihrer unvollendet gebliebenen Dissertation keineswegs
pauschal  zu  überschätzen  bereit  gewesen  war,  entschieden
behält und so weiterhin in Ehren hält.

Ein  acht  Verse  umfassendes  Zweistrophengedicht  in  der
englischen Originalsprache eröffnet portalartig, gewissermaßen
als Motto Emily Dickinsons, den ganzen Roman Gerbrand Bakkers,
ehe  wir  in  die  Folge  der  61  Kapitel  eintreten,  die  im
Verhältnis von 25 : 36 auf die zwei Großkapitel „NOVEMBER“ und
„DEZEMBER“ verteilt sind. Als 61. Kapitel steht ganz am Ende,
damit  dem  Roman  eine  ringförmige  Gestalt  gebend,  eine
niederländische (bzw. hier in der Suhrkamp-Ausgabe deutsche)
Übersetzung dieser beiden Strophen. Das Originalgedicht hatte
nach dem Romantitel das erste, die Übersetzung ganz am Schluss
das  letzte  Wort.  Sie  wirkt  emphatisch  unvermittelt  als



wesentliches Vermächtnis der weiblichen Hauptfigur des Romans;
zumal  diese  Übersetzung  ins  Niederländische  die  einzige
literarische Frucht ihrer letzten beiden Lebensmonate ist, die
sie gezielt zuallerletzt in einem dem Vorbild und Vorleben der
Dichterin analogen, ihr selber als Städterin und Ausländerin
entschieden fremden ländlichen Rückzugsgebiet zugebracht hat.
Noch einmal vor ihrem baldigen Ende will sie sich persönlich
als sie selbst erproben.

Auf die Entsprechungen und die Unterschiede, auf die bewussten
Adaptionen  und  die  bewussten  Abgrenzungen  zwischen  Emily
Dickinson und Emilie, der weiblichen Hauptfigur des Romans,
müsste eine nochmalige Lektüre besonders achten.
Einiges jedoch fällt schon bei der ersten Lektüre ins Auge.
Agnes  (aus  Amsterdam!)  nennt  sich  in  Wales  Emilie  (aus
Rotterdam!). Wohl bewusst und gleichsam symbolisch nennt sie
sich nicht Emily, sondern Emilie; womit sie Nähe und Distanz
gleichermaßen andeutet, auch wenn sie in Kauf nehmen muss,
dass dieser Name von Bradwen Jones, dem walisischen Jungen,
ohnehin englisch ausgesprochen wird. Agnes alias Emilie zieht
der Sache nach (mehr indirekt als ausdrücklich) eine Parallele
zu  Emily  Dickinsons  ungelebtem  Leben  und  ihrem  bisherigen
eigenen. Die meisten ihrer Aktions- und Reaktionsweisen, ihrer
fluchtartigen  Verhaltensweisen,  die  uns  der  Roman  ins
Bewusstsein ruft, lassen sich von diesem Kontext her besser
verstehen.

Dazu  passt,  dass  das  englische  Einstiegsgedicht  nicht  nur
sprachlich übersetzt wird (S.182f.), und zwar so, wie wir es
dem abschließenden Übersetzungsergebnis entnehmen können. Noch
wichtiger für Agnes alias Emilie ist die mehr als sprachliche,
die  handlungsmäßig  praktische  Übersetzung  dieses  Gedichtes,
will  sagen:  die  ihr  aus  eigener  Kraft  noch  mögliche,
praktisch-szenische Umsetzung dieses Gedichtes. Dieses Gedicht
wird von ihr zuletzt geradezu inszeniert: Es dient Emilie-
Agnes  zur  selbstbestimmten  Verlebendigung  ihres  Endes,  zur
selbstbestimmten  vorzeitigen  Herbeiführung  des  durch  ihre



schwere  Krankheit  in  nächster  Zeit  ohnehin  unvermeidbaren
Lebensendes. Sie will ihren eigenen Tod sterben. Und auch der
junge Mann, Bradwen, der im Dezember (!) gekommen ist und ihr
im Angesicht ihrer schrittweise zunehmenden Hinfälligkeit so
tatkräftig wie selbstverständlich geholfen hat, mit dem sie
sich zuallerletzt, obschon auch einen Sohn in ihm erblickend,
als Geliebte noch verbunden hat, vielleicht auch, damit er nur
ja keinen Verdacht schöpft, gerade auch dieser soll sie erst n
a c h ihrem Tode von neuem sehen. Deswegen schließt sie ihn
nicht ohne Eigensinn und Hinterlist etwas entfernter von ihrem
vorgesehenen Sterbeort ein und so vor ihrer zum Tode führenden
Inszenierung optisch aus, die sie zusätzlich mit für sie sonst
unüblicher, klassischer Musik teils übertönt, teils feierlich
gestaltet. Ihr Mann, der inzwischen über einen Detektiv auf
ihre Spur gekommen ist, findet sie mit dem ihn wegen seines
Gipsbeines als Fahrer begleitenden Polizisten – erschließbar,
aber in zumindest denkbarer Direktheit unerwähnt – nur als
Leiche vor. Eine normale Reaktion empathisch-emotionaler Art
des Ehemannes wird nicht mitgeteilt; als wenn sie ohnehin
nicht zustandegekommen wäre. Dies spricht eine eigene Sprache:
In ihrer Ehe bleibt Agnes alias Emilie allem Anschein nach
auch n a c h ihrem Tode noch so allein, wie sie es zuvor in
ihrem  ganzen  kinderlosen  Ehe-  und  früherem  Familienleben
gewesen ist.

Unabhängig davon: Auch der Junge, der junge Bradwen, begibt
sich nach seinem „Umweg“ (S. 151, S. 228f.) von diesem wieder
weg auf den ursprünglich von ihm beabsichtigten Weg zurück.
Wie eine ihr selber unbewusst Verklärte hat er Emilie-Agnes am
Vortage nach ihrem ersten und zugleich letzten Zusammensein in
geradezu  neuer,  so  noch  nie  dagewesener  Schönheit  gesehn
(S.226). Ehe er nun, nach ihrem Tod, (merkwürdig klaglos)
wieder  seiner  eigenen  Wege  geht,  schmückt  er  den  von  ihm
unlängst für sie festlich geschmückten Weihnachtsbaum wieder
ab und pflanzt ihn mit seiner noch lebenskräftigen Wurzel
erneut ein. (S.228)



Gerbrand Bakker: „Der Umweg“. Roman. Aus dem Niederländischen
von Andreas Ecke. Suhrkamp Verlag, 228 Seiten; 19,95 €

„Mächtiger  Körper,  Wahnsinn
im Glas“: Das Vokabular der
Weinverkostung
geschrieben von Bernd Berke | 15. April 2012
In  vino  veritas!  Wer  wollte  bestreiten,  dass  im  Wein  der
Widerschein  von  Weisheit  und  Wahrheit  funkeln  kann?  Das
edelste aller Getränke spornt den Menschen seit jeher auch zu
sprachlichen  Anstrengungen  an,  mit  denen  er  den  zahllosen
Geschmacksnoten halbwegs gerecht werden will – ein ähnlich
schwieriges  Unterfangen  wie  die  verbale  Umschreibung
musikalischer  Nuancen.

Von  einem  Schloss  zum
anderen… (Foto: Bernd Berke)

Der  mindestens  ebenso  starke  Hang  zur  Bequemlichkeit  hat
allerdings eine standardisierte, vielfach zu Formeln geronnene
Sprache mit sich gebracht, die sich derart in Schwärmerei und
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Huldigung ergeht, dass oft genug die Gefilde des Lächerlichen
gestreift werden. Da wird geraunt, rhapsodiert, psalmodiert
und in die Harfe gegriffen, dass es nur so rauscht.

Aus  zwei  umfangreichen  Weinkatalogen  renommierter  Häuser
(Hanseatisches Wein- und Sektkontor sowie Tesdorpf) habe ich
gängige Floskeln des Rühmens herausgepickt, wie sie nach der
Verkostung offenbar so anfallen. Am Schluss dieses Beitrags
finden sie sich in einer Auflistung, quasi fürs Vokalbelheft.

Mutmaßung:  Wer  die  wichtigsten  Signalwörter  einigermaßen
stilsicher  anwendet,  der  ist  schon  ziemlich  gut  für  den
Verkauf  gerüstet.  In  diesem  Sinne  ist  es  eine  peinliche
Entgleisung, wenn hie und da von „Powerwein“ gemunkelt wird.
Die unbedarfte Wortschöpfung passt nicht in eine Welt, in der
ansonsten Jahrhunderte währende Traditionen beschworen werden
und in der etwa die Punktewertung des Wein-Gurus Robert Parker
wie in einer Monstranz einhergetragen wird.

Bei all dem vermengen sich Begrifflichkeiten für Duft- und
Geschmacksnoten manchmal bis zur Unschärfe. Überhaupt gewinnt
man  bei  fortlaufender  Lektüre  solcher  Beschreibungen  den
Eindruck, dass man die häufigsten Weinwörter nahezu beliebig
kombinieren und stapeln kann – schon klingt es nach dem Jargon
der Eingeweihten. Doch fragt man sich bang, wie die stille
Post von den hochsensiblen Degustierern zu den Werbetextern
gelangt. Ob da immer alles so ankommt, wie es gemeint war?

Vollmundige Lobpreisungen setzen bereits bei Gewächsen an der
12-Euro-Grenze ein, so dass bei edlen Tröpfchen zu mehreren
tausend Euro pro Flasche auch sprachlich die Luft nach oben
ganz dünn wird. Die stets selig schwelgenden Texter haben ihr
Pulver,  so  scheint  es,  schon  längst  auf  dem  Gelände  der
moderaten  Einstiegspreise  verschossen.  Was  soll  man  verbal
noch nachlegen, wenn man schon den einen oder anderen 25-Euro-
Wein der „Weltklasse“ zugerechnet hat? Hier empfiehlt es sich
vielleicht,  die  Fachsprache  noch  entschiedener  zu
systematisieren, also auf strenge Hierarchie zu trimmen und



bestimmte Worte nur den teuersten Weinen vorzubehalten…

Es  fällt  auf,  dass  der  Hanseaten-Katalog  immerzu  mit  dem
Begriff  „Körper“  („saftiger  Körper“,  „mächtiger  Körper“)
wuchert  und  so  manchen  „Abgang“  („warm  und  schön  lang“)
getreulich verzeichnet, während es Tesdorpf eher mit Struktur,
Statur  und  Finale  hält.  Im  Großen  und  Ganzen  aber
überschneidet  sich  das  wabernde  Vokabular  der
Weinbeschreibung, wie es sich in vielen Jahrzehnten verfestigt
hat. In aller Regel sind die angepriesenen Weine zumindest
harmonisch und gut ausbalanciert, sodann beispielsweise nobel
oder  vital.  Mit  steigenden  Preisen  mehren  sich  denn  doch
Verzückungsworte  wie  diese:  umwerfend,  atemberaubend,
betörend,  hinreißend,  bezaubernd,  aristokratisch,
majestätisch, zum Niederknien, monumental, unergründlich oder
unbegreiflich. Man muss sich das mit tremolierender Stimme und
weit ausholender Geste von einer gülden umrahmten Bühne herab
gesprochen  vorstellen.  Oder  gleich  vor  einem  Altar  mit
Tabernakel.

Da wir hier in einem Kulturblog sind, folgen jetzt noch vier
erlesene  Wein-Vergleiche  aus  dem  Reich  der  Künste.  Bitte
festhalten, es geht gleich scharf in die Kurve:

Tänzerisch wie der leichtfüßige Tanz des legendären Rudolf
Nurejew.

Hier perlen die Aromen wie Bach’sche Fugen.

…zart konturiert wie ein Bild von Claude Monet

…überrascht mit aromatischen Wendungen wie eine Oper von Verdi

______________________________________________________________

So.  Und  nun  der  samt  und  sonders  aus  Originalzitaten
geschöpfte Lernstoff, der beim nächsten Mal „sitzen“ soll,
ganz nach dem altbewährten Motto: Hefte `raus – Klassenarbeit!

Kleines Weinbeschreibungs-Lexikon



ABGANG, FINALE & Co.

Erstaunlich frischer Abgang

Der Abgang ist warm und schön lang

Nachhaltiges Finale

Mit grandiosem Feuerwerk im Finale

Im Finale macht sich eine leicht malzige Würze bemerkbar

Mit einem sehr langen Finish

Ewig langes Finish

Konzentrierter, zugleich aber filigraner Nachhall

Tiefer und langer Nachhall

Langer, saftiger Nachhall

Beträchtliche Persistenz

Von beeindruckender Persistenz

FRUCHT

Die Aromen sind fruchtig und floral

Reife Frucht und kühle Mineralität wunderbar ausbalanciert

Geradlinig fruchtig

Schön prononcierte Fruchtaromen

Fruchtbetont

Delikate Frucht

Richtige Balance von Frucht, Frische und Volumen

Sehr schön ausgefeiltes Frucht-Säure-Spiel



Mit prallen Frucht-Aromen und überbordender Vitalität

Subtile, hochelegante Frucht

Üppige, elegante Frucht

Üppige und auskleidende Frucht

Saftig pikante Frucht

Brillanz der prallen Frucht

Feuerwerk delikat fruchtiger Aromen

GAUMEN

Der Gaumen ist samtig

Am Gaumen schmelzig und rund

Am Gaumen vielschichtig und samtweich

Am Gaumen sauber und erfrischend

Am Gaumen substanzreich und komplex

Am Gaumen wirkt er schlüssig und stimmig

Am Gaumen ein Schmeichler

Die Präsenz am Gaumen ist geschmeidig und sehr samtig, zeigt
aber durchaus Kraft und Muskeln

…der den Gaumen liebkosend willkommen heißt

…dessen Präsenz am Gaumen einem Vulkanausbruch gleichkommt

Am Gaumen entwickelt sich ein regelrechter Sturm der Aromen

Der  Gaumen  wird  von  runden,  samtigen  Gerbstoffen  zart
gestreichelt

KÖRPER



Beeindruckt mit Frucht, gutem Körper und Tiefe

Hat einen vollen Körper

Mit charakteristischem und stabilem Körper

Mächtiger Körper

Am Gaumen mit tollem Körper

Der Körper ist stabil

Saftiger Körper

MINERALITÄT

Mineralische, erdige und leicht florale Noten

Hintergründige Mineralität

Beinahe salzige Mineralität

Rassige Mineralität

Hintergründige, feinherbe Mineralität

Säurespiel mit mineralischem Nerv

Cremige Mineralität

Erfrischende Mineralität

…ruht die Frucht auf einem mineralischen Kissen

NASE

Die Nase ist klar

Zeigt eine reife Nase

Vielschichtige Nase

Eine saubere, klare Nase



Hat eine konzentrierte Nase

STRUKTUR

Plus an Struktur und Kraft

Elegante Struktur

Subtile Struktur

Samtig-weiche, noble Struktur

Tiefgründig strukturiert

Von verwobener Struktur

Nobel strukturiert

Türmt sich die aromatische Struktur geradezu auf

Weit ausholende Struktur

Sehr reich in seiner Struktur

Verzaubernd strukturiert

Bezaubernd im reich strukturierten Duftspiel

Fein geschliffene Struktur

TANNINE

Angenehme Tanninstruktur

Seidenfeine Tannine

Seidige Tannine

Durch sechs Monate Barrique geschmeidig gewordene Tannine

Tanninrückgrat

Mit seidigen Tanninen gut strukturiert



Tannine sind fest und stabil

Runde Tannine

Weiche Tannine

Tannine sind fein und zurückhaltend

In Samt und Seide gehüllte Tannine

Zart schmelzende Tannine

Feinmaschige Tannine

Zarte, reife Tannine ummanteln den Säurenerv

TEXTUR

Die Textur ist viskos

Seidenfeine Textur

Feincremige Textur

Perfekt eingebundene Textur

TERROIR

Schieferkalk-Terroir

Schiefer-Terror

Terroirbezogen

Nektar des Bordelaiser Terroirs

VERSCHIEDENES

Spritzig frisch, lebendig

vital

juvenil



Mit dem besonderen „Pfefferl“

Maskulin im Auftreten

Geradezu muskulös

Blumige Akkorde

Herrlich saftig

Atemberaubendes Elixier, das sprachlos macht

Er  ist  tiefdunkel  und  deutet  schon  mit  prächtigen
„Kirchenfenstern“  Viskosität  und  Volumen  an.

Samtig, sanft und auskleidend

„Outstanding“ schreibt Parker über diesen „Wahnsinn im Glas“.

Sensationell,  nobel,  feingliedrig,  distinguiert  und
tiefgründig

Sagenhaft  samtig,  unglaublich  dicht,  hochelegant  und  doch
kraftvoll

Kostümiert sich mit einem filigranen Duftspiel

Hinreißender Wein mit magischem Tiefgang

Komplexes aromatisches Geflecht

Schmeichelt den Sinnen wie eine warme, sternklare Nacht

…dass die Sinne nicht nur vibrieren, sondern beben

AROMEN, BOUQUET

Ananas Anis Apfel Aprikosen

Backpflaumen  Beerenkonfitüre  Birne  Bittermandel
Bitterschokolade  Blaubeere  Brioche  Brombeere

Cassis



Datteln Dunkle Beeren Dunkles Steinobst

Eichenholz Erdbeeren Espresso Eukalyptus Exotische

Früchte Feigen Feuerstein Flieder Florale Komponenten

Gelbe Früchte Gewürzschränkchen Grapefruit

Haselnuss Himbeere Holunder Holz Honig Honigmelone

Jasmin Johannisbeere

Kaffee  Kandierte  Früchte  Karamell  Kernobst  Kirsche
Kirschkompott  Konfitüre  Koriander  Kräuter  der  Provence

Lakritz  Lavendel  Lebkuchengewürz  Leder  Limetten  Limonen
Lorbeer Lychees

Mandelblüten Marillen Marzipan Maulbeeren Melone Minze Mokka
Mokkabohnen

Nektarinen Nelke Nüsse

Orangenblüten Orangenschalen Orient-Tabak

Paprika  Pfirsich  Pflaumen  Pflaumig-malzig-traubig  Pfeffer
Pilze

Quitte

Rhabarber  Rosen  Rosenholz  Rosinen  Rosmarin  Röstaromen
(dezente…)  Rumtopffrüchte

Sandelholz Schattenmorellen Schokolade Schwarze Johannisbeeren
Schwarze  Oliven  Schwarzer  Tee  Schwarzkirsche  Stachelbeere
Steinobst Süßholz Süßkirsche

Tabak Tarte au Citron Thymian Toastbrot Toffee Trockenfrüchte
Trüffel

Vanille Veilchen



Waldbeeren  Waldboden  Waldfrüchte  Walnüsse  Weichselkirsche
Weihrauch  (Anmutung  von…)  Weinbergpfirsiche  Weiße  Blüten
Weißer Pfeffer Wiesenblumen Wildkräuter

Zabaione  Zartbitter  Zedernholz  Zigarrenkiste  Zimt
Zitronenbaiser  Zitronengras  Zitrusfrüchte  Zwetschgen

Wie  unterschiedlich  Pfarrer
doch sein können
geschrieben von Rudi Bernhardt | 15. April 2012
Wie  unterschiedlich  doch  Pfarrer  sein  können,  wie
unterschiedlich  ihre  spezifische  Vorstellung  von  Seelsorge,
wie  widersprüchlich  ihre  gelebte  Art  zwischenmenschlicher
Zuwendung.

Vor  wenigen  Tagen  durfte  ich  wieder  einmal  Pfarrer  Peter
Hintze dabei erleben, wie er mit gütiger Miene seinen jungen
Freund, unser aller Bundespräsidenten und Niedersachsens Ex-
Ministerpräsidenten, Herrn Christian Wulff, gegen allgemeine
Anfeindungen in Schutz nahm und dabei weder auf argumentativen
Schwachsinn verzichtete noch auf moralin-gesäuerte Wortwahl.
Nicht einmal die ewig bildenden Redakteure konnten auf eine
Mahnung verzichten: Da gab es doch diese Gebote, von denen
eines es untersagte, falsches Zeugnis zu reden.

Nehmen wir einmal an, dass Pfarrer Hintze einfach zu wenig
wusste, dass er nicht wissentlich falsches Zeugnis ablegte,
sondern  schieren  Unfug,  aber  mit  dem  erklärten  Willen,
sozusagen  als  letzter,  real  existierender  Freund  unserem
Präsidenten seelsorgerisch zur Seite zu stehen.
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(Foto: Bernd Berke)

Und dann hörte ich nach vielen Jahren den ruhig tönenden Bass
von  Pfarrer  Alfred  Buß,  derzeit  noch  Präses  und  vormals
Gemeindepfarrer  in  Unna-Königsborn.  Der  sprach  von  seiner
Vorliebe  für  das  evangelische  Christentum,  weil  das
selbstkritisch sein kann und flache Hierarchien bevorzugt. Der
sprach  von  seinen  Gedanken  über  Teilstrecken  seines
Lebensweges und davon, was er jeweils in diesen Zeiten gelernt
habe. Er sprach auch von Fehlern, die ihm selbst unterlaufen
waren, Fehlern, die er mutmaßlicher Weise noch machen werde
und Fehlern, die die Menschheit ständig macht. Und dann sprach
er von den seelsorgerischen Herausforderungen, die sich dem
Gemeindepfarrer stellen, wenn er Menschen auf dem Weg hinüber
begleiten.  Dass  seine  Frau  zur  Niederkunft  bereits  im
Krankenhaus war und er für sie daheim im alten Zechenhaus noch
wichtige  Dinge  besorgen  sollte.  Und  dass  ihn  just  da  ein
Brandanruf  eines  Gemeindegliedes  erreichte,  er  daher  viel
später in Krankenhaus zurückkehrte.

Wie  unterschiedlich  Pfarrer  doch  sein  können.  Alfred  Buß
kündigte  in  seinem  Interview  mit  WDR5  an,  dass  er  zum
Ruhestand  ins  Zechenhaus  nach  Unna-Königsborn  zurückkehren
werde.  Ich  freue  mich  schon  auf  ihn,  wieder  öfter  seinen
satten  Bass  mit  dem  rollenden  „rrr“  zu  hören.  Und
mitzuerleben,  dass  so  ziemlich  ständig  etwas  Kluges  dabei
herauskommt, wenn er spricht.
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Der  Geierabend:  Klamauk  in
Ruhrdistan
geschrieben von Nadine Albach | 15. April 2012

Geierabend - Screenshot der
Homepage www.geierabend.de

Erdig, ungestüm, ein bisschen verrückt – wer sich mit dem
„Geierabend“ in der Regie von Günter Rückert auf einen Ritt
„Durch das wilde Ruhrdistan“ aufmacht, kann sich auf humoreske
Abenteuer gefasst machen.

Von  der  bissigen  Dortmunder  Lokalsatire  bis  zu
bundespolitischen  Ausrutschern  fegen  die  Geier  in  der  21.
Session  ihres  alternativen  Ruhrgebiets-Karnevals  auf  Zeche
Zollern hinweg. Die Tour d’humour bietet echte Höhen – aber
auch tiefe Tiefen.

Karneval im Ruhrgebiet ist anders, vor allem beim Geierabend.
Kaum jemand ist verkleidet, außer den Gestalten auf der Bühne,
es wird wenig bis gar nicht geschunkelt und Gefühlsausbrüche
drücken die Zuschauer durch Trampeln und Geiern aus.

Und doch: Ob im Rheinland oder im Ruhrgebiet, die Giftpfeile
schießen auf diejenigen, die über das Jahr die peinlichsten
Vorlagen geliefert haben. Und das tagesaktuell, fragt doch der
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„Steiger“  (Martin  Kaysh)  den  Präsidenten  (Roman  Henri
Marczewski) aus, ob er standesgemäß Urlaub auf Kosten von
Freunden gemacht habe.

Bissig ohne Scheu

In seinen besten Momenten ist das eingespielte Ensemble bissig
ohne  Scheu:  „Wissen  macht  aua“  wird  da  zum  Motto  der
Mitglieder  der  Piratenpartei,  deren  Ehrenvorsitzender  ein
kopfloser Klaus Störtebeker ist, während der Migrationsexperte
gerade seinen Ausstand bei der NPD gibt. Die Geier erlauben
sich, auch bei den ernstesten Themen herrlich rumzuspinnen –
und bieten zum Beispiel bei „Kuh-VC“ den ultimativen Euro-
Rettungsschirm feil, Modell „Titanic“ mit patentierter EZB-
Schutzschicht.

Eine der besten Nummern nimmt das Phänomen „Facebook“ aufs
Korn: Während zwei schüchterne Jugendliche sich zum „privaten
Weichteil-Flashmob“ verabreden, tanzen „Gefällt mir Buttons“
über die Bühne und eine Dietrich-Diva sind „Frag nicht wo die
Daten sind“.

Strukturwandel als Klischee

Auch  viele  Dortmunder  Spezialitäten  nehmen  die  Geier  aufs
Korn. Gut, dass den Panneköppen dank des Steigers, dem „Julian
Assange des Geierabends“, schon die ersten Drehbücher für den
Dortmunder  Tatort  vorliegen.  Die  aber  erweisen  sich  bei
näherem Hinschauen als höchst komplex. Schließlich gilt es,
Klischees zu vermeiden – da gilt es eine Leiche auf der Lore
dringend  zu  vermeiden.  „Ja,  soll  ich  die  jetzt  in  den
Technologiepark ziehen, oder watt?“, fragt ein verzweifelter
Ermittler. „Bloß nicht. Das wäre Strukturwandel und auch ein
Klischee“ ist die niederschmetternde Antwort. Ohne Klischees
also keine Leiche, kein Mörder, keine Geschichte – das könnte
auch das Motto des Geierabends in diesem Jahr sein.

Ulli Durau



Stark  ist,  wenn  das  Ensemble  das  lokale  Geschehen  zu
aberwitzig bösen Geschichten strickt: Für das Dortmunder U,
das  selbst  trotz  „Skandalmarketings“  mit  der  Kunstwerke
wegschrubbenden  Putzfrau  an  zweistelligen  Besucherzahlen
„arbeitet“, hat Tourismus 21 eine simple Idee. Warum nicht
einfach die Dortmunder Nazis dort unterbringen, wo sie unter
sich sind? „Da könnt ihr euch ein bisschen fühlen wie in
Albert  Speers  Germania-Halle“  säuselt  die  Tourismusleiterin
(Sandra Schmitz) dem Nazi-Kevin (Benedikt Hahn) zu. Da muss
man  bei  dem  Werbespruch  schon  ein  bisschen  schlucken:
„Dortmund  –  wo  Faschos  zu  Hause  sind“.

Andere  Szenen  wie  „Der  Schatz  im  Phoenixsee“  klingen  und
beginnen zwar vielversprechend, werden aber nicht konsequent
durchgezogen und versanden.

Verve  zeigt  allerdings  der  Steiger:  Auch  wenn  er  bei  der
Premiere noch nicht ganz ‘witzwarm’ wirkte, ließ er sich von
der  anwesenden  Lokalprominenz  nicht  irritieren  –  baute  OB
Ullrich Sierau („Wir duzen uns, ich darf Ulli Durau sagen“)
ein Fahrrad zum Telefonieren auf der Bühne auf und spottete
über die umstrittenen Spenden von Kölbl und Kruse. Und auch
einen  treffenden  Vorschlag  für  einen  Ortszusatz  hatte  er
parat: „Dortmund – die immer-wieder-Wahl-Stadt“…

Ab und zu daneben gegriffen

Und doch greifen die Geier auch manches Mal daneben: Ob nun
Kakerlaken einen wenig erhellenden Choral zum Weltuntergang
singen, allein der Name des Kfz-Mechanikers Boskop („Keine
Äpfel!“) als Witz tragen soll oder Spielerfrauen angesichts
von  homosexuellen  Fußballern  plötzlich  Spielermänner  neben
sich stehen haben – all das könnte man sich sparen und so das
fast vierstündige Programm kürzen.

Da feiert das Publikum schon lieber die albernen, grellen
Kostüme,  die  starke  Musik  der  Geierabend-Band  und  die
Kultfiguren wie die Bandscheibe (Franziska Mense-Moritz) oder



die  Zwei  vonne  Südtribüne  (Mense-Moritz  und  Hans  Martin
Eickmann). Bei Joachim Schlendersack (Martin F. Risse) wird
sogar ein Schweinetransport nach Brasilien zur Gaudi – was den
Geierabend eben auch ausmacht, ist die Lust am reinen Klamauk.

Das Wort zum Wochenende
geschrieben von Klaus Schürholz | 15. April 2012
 

Westfalenstadion  Dortmund,
Südkurve, beim Spiel BVB -
Hannover 96 am 2. April 2011
(Foto: Bernd Berke)

Es  waren  die  Wochenenden,  die  vor  langer  Zeit  viel
erlebnisreicher  waren.

Schon freitagabends ging es los, meist pünktlich um 20.30 Uhr.
Bis  zum  Sonntagabend  hielt  dieses  schier  unbeschreibliche
Gefühl an. Es waren junge Männer, die uns in den Bann zogen.
Junge Männer in kurzen Hosen und Kniestrümpfen, farbenfroh
gekleidet, im liebevollen Umgang mit einer Lederkugel. Dazu
pfiff ein gestrenger Herr ein fröhliches Liedchen. Man nannte
ihn zärtlich „Schiri“.

https://www.revierpassagen.de/6589/das-wort-zum-wochenende/20120105_2018
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Wer erinnert sich nicht mit viel Wehmut an Szenen, wenn z.B.
einer  dieser  tüchtigen  Kerls  seinen  Schlappen  ausfuhr  zur
Blutgrätsche?  Oder  gar  den  Ellenbogen  in  Richtung
Halsschlagader?  War  das  ein  heiteres  Bodychecken
(Körpertasten)!  Wir  saßen  alle  um  das  bengalische  Feuer,
zusammen mit eifrigen Kuttenträgern, die ihrerseits ebenfalls
immer bereit waren zum intensiven Körpertasten. Stimmungsvolle
Choräle begleiteten das festliche Hochamt.

Die Messe dauerte in der Regel 90 Minuten, unsere Monstranz
nannte sich Tabelle. Wir alle waren tiefgläubig.

Nun sind die Wochenenden trist und leer. Schon seit langer
Zeit sind wir auf der Suche. Wo ist der Sinn, der Halt, der
Anstoß?

Oh Herr, gibt sie uns zurück! – die LIGA!

Orakel  2012:  Die  nähere
Zukunft des Ruhrgebiets
geschrieben von Rolf Dennemann | 15. April 2012
„Was wird sein?“ fragt der Flaneur den Sesshaften. Der schaut
sein Rotweinglas an, nimmt einen Schluck und vertieft sich in
das Orakel eines Chateau Lafite Rothschild 1986
OWC und spricht mit tiefer Stimme: „Der Dortmunder Trinkerraum
– vormals Saufraum – wird trockengelegt. Eine Sozialarbeiterin
aus dem Süden Europas vollbringt das Wunder und bringt die
Trinkergemeinschaft dazu, dem Alkohol abzuschwören.
Die  Nordstadt  wird  eine  Domäne  der  Abstinenz.  Die
Ruhrtourismus  GmbH  verpasst  wieder  einmal  die  Chance,
Schnäpschenangebote  zu  machen.

https://www.revierpassagen.de/6540/orakel-2012/20111230_0011
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„Das ,U‘ nimmt weise Tauben auf“, flüstert der Seher in mein
Ohr. „2012 wird die Taube wieder in den Turm einziehen und den
Frieden  auf  Erden  verkünden.  In  der  Kathedrale  finden
regelmäßig Betstunden statt und der Papst hat für 2023 sein
Kommen  angekündigt.  Ein  Scheich  aus  Abu  Dhabi  kauft  die
umliegenden Bürogebäude und lässt sie abtragen.“

„Freie Sicht im Dunst!“ wird eine Bewegung, die sich jeden
Montag vor der letzten Eckkneipe der Stadt versammelt, um
gegen die Diskriminierung der Raucher zu demonstrieren.“

„Die Oper“, hebt er mit künstelnder Stimme an, „wird einen
neuen  Boom  erleben.  Der  neue  Intendant  veranstaltet
öffentliche  Castings  für  Sängerinnen  und  Sänger  und
Orchestermitglieder. Das Publikum stimmt ebenso darüber ab,
wer ein Engagement erhält, als auch wie die Opern besetzt
werden. Die so entstandenen schlechten Inszenierungen werden
bundesweit zu einem Renner. Ein neues Genre ist ein altes: Die
Komische Oper.“

Denken!

„Eine  Gruppe  freier  Künstler  stellt  ruhrgebietsweit
Liegestühle auf (in Parks, auf Plätzen, auf Dächern und in den
Einkaufszentren) und lädt zum öffentlichen Nachdenken ein. Die
Bürgerinnen und Bürger machen davon Gebrauch und rufen die
Ordnungshüter  auf  den  Plan.  „Öffentliches  Denken“  sei  nur
erlaubt,  wenn  eine  Genehmigung  vorliege,  heißt  es.  Die
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Ordnungsämter  lehnen  die  Denkgenehmigungen  ab.  Die  Politik
solidarisiert  sich  mit  den  Denkenden.  Während  der
Ratssitzungen tragen sie Maulkörbe, was stern-TV auf den Plan
ruft.

Herne  wird  in  Wanne-Eickel  wieder  Wanne-Eickel  heißen  und
Bochum  in  Wattenscheid  Wattenscheid,  zumindest  auf
Autokennzeichen. In Gelsenkirchen wird das neue Rathaus, das
alte Hans-Sachs-Haus, wieder eröffnet. OB Baranowski singt,
begleitet  von  den  Gelsenkirchener  Probsteispatzen  Georg
Kreislers Lied von Gelsenkirchen und setzt sich damit über
alle Bedenken des Rates hinweg.

„Schalke spielt nach wie vor mit Raúl, Dortmund mit Reus,
Bochum mit Coladosen und Duisburg mit dem Ansehen.“

Der Seher wendet seinen Blick aus dem Fenster und sieht, wie
der Flaneur kopfschüttelnd zur Straßenbahnhaltestelle läuft.
Er nimmt noch einen Schluck Roten, zündet sich eine Havanna
an, nimmt seine Fernbedienung und schaltet „Dinner for one“
ein. „The same procedure as last year? The same procedure as
every year.”

Das  Team  der  Revierpassagen
wünscht frohe Festtage
geschrieben von Bernd Berke | 15. April 2012
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Piccoli als Papst: Man muss
wohl etwas katholisch denken
geschrieben von Hans Hermann Pöpsel | 15. April 2012
Ein  Film,  der  mit  einer  Beerdigung  beginnt  –  das  ist
normalerweise ein „Tatort“. Bei „Habemus Papam“ wird jedoch
ein Papst beerdigt, und zwar Johannes Paul II. Die bekannten
Dokumentaraufnahmen führen in einen Spielfilm ein, in dem es
um  einen  fiktiven  Papst  geht,  der  von  den  Kardinälen  im
Konklave gewählt wird, der sich aber vor der Größe der Aufgabe
fürchtet und flieht. „Ein Papst büxt aus“ heißt deshalb in
Deutschland der (misslungene) Nebentitel.
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Michel  Piccoli
als  Papst.
(Foto:
Prokino)

Michel  Piccoli  spielt  diesen  erwählten  alten  Kardinal
Melville, und natürlich spielt er ihn sehr gut. Das jedoch
reicht leider nicht, um die etwas eindimensionale Geschichte
über mehr als 100 Minuten zu tragen. Liebe und Sex und Kinder
und  alle  daraus  möglicherweise  resultierenden  Spannungen
können bei diesem Thema nicht vorkommen. Da hilft auch der
ganz und gar ungläubige Psychoanalytiker nicht weiter, den die
Kirchenführer  hinzuziehen,  und  entsprechend  zieht  sich  die
Handlung in die Länge. Sicher finden sich einige amüsante
Szenen in Nanni Morettis Film, aber eben nur einige.

In  Entstehungsland  Italien  war  der  Streifen  ein  großer
Kinorenner.  Vielleicht,  weil  die  Hauptstadt  Rom  und  der
Vatikan eine so herausragende Rolle spielen, aber sicher auch,
weil man wohl etwas katholisch denken muss, um uneingeschränkt
Gefallen an einem Kirchenthema wie diesem zu finden.

Lisztiana IV – Und wie hält
er’s mit der Religion?
geschrieben von Martin Schrahn | 15. April 2012

http://www.revierpassagen.de/6361/man-muss-wohl-etwas-katholisch-denken/20111215_1001/habemus-papam-moretti
https://www.revierpassagen.de/5409/lisztiana-iv-und-wie-halt-ers-mit-der-religion/20111027_1247
https://www.revierpassagen.de/5409/lisztiana-iv-und-wie-halt-ers-mit-der-religion/20111027_1247


Franz  Liszt,
Fotografie um 1860.

Die  Musikwelt  feiert  heuer  den  200.  Geburtstag  von  Franz
Liszt. Das Urteil über ihn scheint klar: der Frauenheld, der
Tastenlöwe. Dass er 1865 die niederen Weihen erlangte, sich
fortan Abbé nennen durfte – bestenfalls eine Laune. Oder eine
Flucht  in  die  Religion?  Michael  Stegemann,  Professor  für
Historische  Musikwissenschaft  an  der  TU  Dortmund,  weiß  zu
differenzieren. Gerade hat er das Buch „Franz Liszt – Genie im
Abseits“ veröffentlicht. Martin Schrahn sprach mit ihm über
den tiefreligiösen, janusköpfigen Komponisten und über dessen
kirchenmusikalisches Werk.

Es heißt, Liszt habe schon als Knabe den Wunsch geäußert,
Priester zu werden. Ist das glaubwürdig, Herr Stegemann?

Michael  Stegemann:  Ich  denke  schon.  Der  Musikfeuilletonist
Joseph d’Ortigue hat dies 1835 in der „Gazette musicale de
Paris“ so dokumentiert und beruft sich auf Tagebücher von
Liszts Vater.

Die allerdings verschollen sind.

Ja. Doch Liszt selbst hat diese Äußerung auch später noch
bestätigt, gegenüber seiner Biographin Lina Ramann.

http://www.revierpassagen.de/5409/lisztiana-iv-und-wie-halt-ers-mit-der-religion/20111027_1247/franz_liszt


Was trieb ihn zu diesem Wunsch?

Er suchte Geborgenheit. Schutz im Schoß der Mutter Kirche,
wenn Sie so wollen. Denn der Wunderknabe am Klavier, vom Vater
durch die Salons gehetzt, war von seiner Mutter getrennt. Wir
müssen dies aber auch vor dem Hintergrund sehen, dass Liszt in
ein tief katholisches Haus hineingeboren wurde. Ganz bewusst
wurde er auf den Namen Franciscus getauft.

Als der Vater plötzlich starb, 1827 in Boulogne-sur-Mer, hätte
Franz seinem Leben die erwünschte Richtung geben können.

Theoretisch schon. Doch er musste sich um die Mutter kümmern,
die ihm nach Paris nachgereist war. Auffällig aber ist, dass
er noch vor dem Tod des Vaters ein Tagebuch begann – das
nichts  anderes  war  als  eine  Sammlung  moralisch-religiöser
Zitate  und  Maxime.  Er  las  außerdem  „Paradise  Lost“,  das
epische Gedicht des Engländers John Milton.

Dann traf der Komponist in den 1830er Jahren den Abbé Félicité
de Lamennais…

Und  der  Abbé  und  seine  vom  sogenannten  Saint-Simonismus
geprägten  Schriften  hatten  enorme  Bedeutung  für  die
spirituelle  und  künstlerische  Entwicklung  des  Komponisten.
Saint-Simon vertrat die Meinung, Kunst und Religion sollten
gleichermaßen den Menschen dienen. Er sprach quasi aus dem
Geist der Juli-Revolution von 1830.

Und der Abbé?

War  verantwortlich  dafür,  dass  Liszt  sich  dem  ernsthaften
Komponieren  zuwandte.  Der  Künstler  habe  die  christliche
Aufgabe, dem Menschen zu einem besseren Leben zu verhelfen,
schrieb Lamennais. Der Komponist selbst wollte fortan zwei
Maximen folgen: „Génie oblige“ und „Caritas!“. Das Genie ist
verpflichtet, sich für die Kunst einzusetzen wie auch für die
Menschen, die Hilfe brauchen.



Alles schön und gut. Aber gleichzeitig begann er die Affäre
mit  Marie  d’Agoult,  einer  verheirateten  Frau.  Selbst  nach
deren Scheidung lebten sie quasi in wilder Ehe, hatten drei
Kinder  miteinander.  Spricht  das  nicht  gegen  seine  tief
verwurzelte Religiosität?

Der  Liszt-Forscher  Michael
Stegemann.  Foto:  Klavier-
Festival Ruhr

In diesem Fall schließt das eine das andere nicht aus. Aus
Briefen geht hervor, dass beide durchaus ein gemeinsames Bild

von Religiosität hatten. Doch dazu gehörte eben auch
Lebensfreude. Liszt hatte allerdings wohl nie die Absicht,
Marie zu heiraten, das Verhältnis also zu legalisieren.

Doch  später  bei  Caroline  von  Sayn-Wittgenstein  waren  die
Hochzeitspläne keine Spielerei?

Nein,  sie  haben  wirklich  ernsthaft  und  über  Jahre  darauf
hingewirkt. Und sie hätten es sich einfach machen können, nach
Carolines Scheidung von ihrem Mann, dem Fürsten Nikolai von
Sayn-Wittgenstein,  Spross  eines  alten,  aber  verarmten
litauischen  Adelsgeschlechts,  zum  Protestantismus  zu
konvertieren. Doch sie wollten den Dispens des Papstes, also
katholisch heiraten.

Was in letzter Sekunde vereitelt wurde. Warum?

Weil  die  Familie  des  Fürsten  Hohenlohe  –  dem  Mann  von
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Carolines  Tochter  aus  erster  Ehe,  Marie  –  ein  übles
Intrigenspiel anzettelte. Es ging um Geld und Besitz, Marie
hätte nichts geerbt. Und das Sayn-Wittgensteinsche Vermögen in
Form  von  Landbesitz,  das  Caroline  von  ihrem  Vater  geerbt
hatte, war unermesslich groß.

Sie hat sich nach dieser Niederlage von der Kirche abgewandt,
veröffentlichte  sogar  eine  mehrbändige  Abrechnung  mit  dem
Vatikan. Wieso aber hat sich Liszt arrangiert?

Die Kirche war für ihn noch immer ein Schutzraum. Zeitweise
lebte er in Rom sogar in einem Kloster. Bei aller Berühmtheit
war er doch lieber für sich. Denn Liszt sah sich selbst als
Gescheiterten. Sein Werk erfuhr Missachtung, die Beziehung zu
Caroline verblasste nach und nach. Schon 1858 war er in Pest
in den Franziskanerorden eingetreten.

Lassen Sie uns zur Kirchenmusik des Komponisten kommen. Warum
taten sich die Zeitgenossen auch damit schwer?

Zunächst einmal: Liszts Werke auf diesem Gebiet zählen zum
Wichtigsten des 19. Jahrhunderts. Seine Reform, die er auch
theoretisch  untermauert  hatte,  lief  in  Richtung  einer
musikalischen Ökumene. „Via Crucis“ etwa, eine Darstellung der
Kreuzwegstationen  Jesu,  verknüpft  gregorianische  mit
lutherischen Chorälen. Dieses späte Opus ist übrigens bestes
Beispiel  für  den  spröden,  aber  ungemein  faszinierenden
Altersstil Liszts. Es blieb, mit seinen Klängen, die weit in
die Harmonik des 20. Jahrhunderts weisen,  unverstanden. „Via
Crucis“ wurde überhaupt erst 1929 uraufgeführt.

Immerhin  konnte  er  mit  der  „Legende  von  der  Heiligen
Elisabeth“  Erfolge  feiern.  Woran  lag  das?

Das Werk war eher volkstümlich religiös und protestantisch
geprägt, orientiert an der deutschen Oratorientradition, etwa
mit Blick auf Mendelssohns „Elias“.



Liszt, der Unverstandene, der Gescheiterte. Es heißt, er habe
Selbstmordgedanken geäußert. Wie viel Wahrheit ist daran?

Wir müssen diese Äußerungen sehr ernst nehmen. Er schreibt
dies etwa in einem Brief an Olga von Meyendorff, die er 1863
in  Weimar  kennengelernt  hatte.  Auch  seine  Biographin  Lina
Ramann  bestätigte  seine  Lebensunlust.  Außerdem  dürfen  wir
nicht  vergessen,  dass  Liszt  seit  1842  regelmäßig  trank,
schließlich zum Alkoholiker wurde. Ich wage zu behaupten, dass
er im klinischen Sinne depressiv war.

Er genoss das Weltliche und flüchtete sich letzthin in die
Religion?

Nein, diese Ebenen existieren gewissermaßen übereinander.  Das
oft vorgetragene Bild, Liszt habe erst mit seiner Weihe zum
Abbé zur Religion gefunden, ist falsch.

Auch das Komponieren von Kirchenmusik hat ja nicht mit dem
Weihejahr begonnen.

Genau. Sein „Psaume instrumental“ (De Profundis) für Klavier
und Orchester entstand schon 1834. Der 1833 begonnene, 20
Jahre  später  veröffentlichte  Klavier-Zyklus   „Harmonies
poétiques et religieuses“ ist tief religiös geprägt. Darauf
folgten  die  großen  kirchenmusikalischen  Werke:  die  Graner
Messe, Missa solemnis, das Oratorium „Christus“.

Blicken  wir  auf  das  Jubiläum.  Warum  wird  des  Meisters
Kirchenmusik  so  gut  wie  gar  nicht  aufgeführt?

Insgesamt ist zunächst festzuhalten, dass überhaupt nur der
geringste Teil von Liszts 800 Werken in Konzerten zu hören
ist. Außerdem gilt: Kirchenmusik ist nicht cool. Der Hype des
Virtuosen  hingegen  ist  nahezu  ungebrochen.  Das  Publikum
jubelt, wenn sich junge Tastenzauberer etwa in die Ungarischen
Rhapsodien stürzen.

Ist das der einzige Grund?



Nein,  ein  Problem  ist  natürlich  auch,  dass  das
kirchenmusikalische Werk wenig erschlossen ist. Es gibt keine
kritische Notenausgabe. Und letzthin: Das gängige Liszt-Bild,
das  eines  Superstars,  ist  doch  bequem.  Es  gibt  wenig
Interesse,  es  zu  korrigieren.

Kann  das  Jubiläumsjahr  mit  all  seinen  Publikationen  und
Sonderkonzerten nicht Abhilfe schaffen?

Vielleicht punktuell. Doch ich fürchte, dass nach dem Liszt-
Jahr alles schnell vergessen sein wird.

 

(Das Gespräch wurde in ähnlicher Form in der „Tagespost“,
Würzburg, veröffentlicht)

 

 

„Der  Seiltänzer“:  Ein
Priester in Westfalen
geschrieben von Britta Langhoff | 15. April 2012

Die Abschaffung des Zölibats und Konsequenzen
aus den Missbrauchsfällen in der katholischen
Kirche – das sind die Kernforderungen einer
Aufsehen erregenden Predigt, die der Priester
Andreas  Wingert  in  seiner  Gemeinde  hält.
Wochen  später  sieht  er  sich  selbst  mit
Missbrauchsvorwürfen  konfrontiert  und  steht

unvermutet  vor  einem  Scherbenhaufen.  Klugen  Rat  und  Hilfe
erhofft er sich – wie so oft in seinem Leben – von seinem
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besten Freund Thomas. Doch dieser liegt ausgerechnet jetzt mit
einem Herzinfarkt im Krankenhaus.

Nach einem Besuch bei Thomas begibt sich Andreas auf eine
Autofahrt kreuz und quer durch Westfalen, von Münster bis ins
tiefste Sauerland. Diese Fahrtwird insgesamt 5 Stunden dauern.
In diesen 5 Stunden erinnert sich Andreas: An eine Kindheit
und  Jugend  in  der  westfälischen  Provinz,  an  die  seitdem
bestehende Lebensfreundschaft mit Thomas, an die gemeinsamen
Erlebnisse ihrer Studienjahre in Berlin, Köln und Bonn, Wales
und München. Danach schlagen die Freunde sehr unterschiedliche
Wege ein. Thomas heiratet, gründet in Münster eine Familie und
macht  als  Geisteswissenschaftler  Karriere.  Andreas  hingegen
geht ins Paderborner Priesterseminar und wählt die Kirche als
Lebenspartnerin,  „viel  zickiger,  viel  strenger,  viel
unberechenbarer“, als ein Ehepartner sein könnte, wohl wissend
„dass es kein ungefährlicher Bund für ihn“ ist. Schon immer
fasziniert von den Ritualen der katholischen Kirche, ist er
sich sicher, dass der Glaube sein Sicherheitsnetz sein kann,
„über dem das Seil aufgespannt ist“.

Mit „Der Seiltänzer“ legt Michael Göring ein mutiges Buch zu
einem brandaktuellen Thema vor. Auf zwei Zeitebenen vermittelt
er  in  einer  klaren,  fast  nüchternen  Sprache  ein  
eindringliches Bild der Probleme und Anfechtungen, welche in
unserer  Zeit  ungut  in  das  Leben  einzelner  als  auch  der
Gemeinschaft eingreifen. Die Missbrauchsvorwürfe sind zwar das
vordergründige Thema, doch Michael Göring zeigt anhand des
Konfliktes anschaulich, zu welch vergifteter Atmosphäre und zu
welch  verhärteten  Fronten  übereifriges  Denunziantentum,
Kollektivschuld-Vermutung und Generalverdacht führen können.
Göring selbst betont, dass er einen Entwicklungsroman habe
schreiben wollen und keine theologische Streitschrift. Dennoch
erzählt er eben nicht nur von Wendepunkten und Anfechtungen
des Alltags, sondern auch von religiöser Berufung und der
Gratwanderung eines Priesters. Nicht zuletzt die Deutschland-
Visite des Papstes hat gezeigt, wie viele Menschen sich nach



religiöser Orientierung sehnen, sich aber auch an den Dogmen
der katholischen Kirche reiben. Schon deshalb ist diesem Buch
nicht nur Erfolg, sondern auch Diskussion zu wünschen.

Als Dreingabe neben all diesen „schweren“ Themen macht der
Autor sich aber auch noch um etwas anderes verdient. Auch wenn
die Hauptschauplätze des Romans fiktive Namen tragen, Göring
zeichnet mit wenigen Worten ein Bild der alten BRD und fängt
die Atmosphäre des zweigeteilten Landes unverfälscht ein. Vor
allem die in Westfalen und im Sauerland spielenden Passagen
werden  auch  für  viele  Revierbürger  einen  hohen
Wiedererkennungswert  haben.

Zum Schluss verliert der Roman etwas von seinem Schwung, nicht
nur die Dialoge wirken auf einmal zu bemüht. Um es westfälisch
zu sagen, das Ende war mir zu verschwurbelt und passte nicht
zur klaren Sprache des Buches.

INFO:

Der  Autor  Michael  Göring  leitet  als  Vorsitzender  des
Vorstandes die ZEIT Stiftung Ebelin und Bucerius in Hamburg.
Darüber hinaus ist er Honorarprofessor am Institut für Kultur
und Medienmanagement der Hochschule für Musik und Theater in
Hamburg. Der Mitte September erschienene Seiltänzer ist – nach
vielen Fachpublikationen – sein erster Roman.

Michael Göring: „Der Seiltänzer“. Verlag Hoffmann und Campe,
352 Seiten, 19,99 Euro.

Verlagsseite  zum  Buch:
http://www.hoffmann-und-campe.de/go/der-seiltaenzer

 

 



Raffaels Madonnen in Dresden
vereint
geschrieben von Frank Dietschreit | 15. April 2012

Raffael:  Madonna
di  Foligno,
1511/1512
(Copyright:
Vatican Museums)

Der deutsche Papst hat es möglich gemacht. Fast fünfhundert
Jahre lang haben sich die von Raffael fast zeitgleich gemalten
Altarbilder  nicht  mehr  getroffen,  jetzt  kann  man  sie
nebeneinander  betrachten.

Zuletzt standen die „Madonna von Foligno“ und die „Sixtinische
Madonna“ im Jahre 1512 zusammen im Atelier des italienischen
Renaissance-Malers. Dann trennten sich die Wege der Bilder,
die auf eindringliche Weise die himmlische Erscheinung der
Maria mit dem Jesuskind thematisieren.

Auf verschlungenen Pfaden und verschiedenen Zwischenstationen
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kam  die  „Sixtinische  Madonna“  1754  nach  Dresden,  um  die
ohnehin prächtige Sammlung von August III., dem sächsischen
Kurfürst und König von Polen, mit einem ebenso unzweifelhaften
wie bedeutenden Raffael-Gemälde nochmals aufzuwerten und zu
schmücken.

Die „Madonna von Foligno“ wurde, nachdem napoleonische Truppen
sie beschlagnahmt und restaurierten hatten, im Jahr 1816 nach
Italien zurückgebracht, um in der Vatikanischen Pinakothek ein
gut  behütetes  und  viel  umschwärmtes  Dasein  als  Ikone  der
Kirchenkunst zu führen. Zwei Jahrhunderte lang wurde das Bild
nicht ausgeliehen, nie ging es auf Reisen. Dass aus Anlass des
Deutschland-Besuches von Papst Benedict XVI., die „Madonna von
Foligno“ den Vatikan verlassen und in der Gemäldegalerie der
Alten Meister in Dresden ihr Schwesterbild treffen darf, ist
eine Geste eines Kirchenführers an seine deutsche Heimat – und
es ist eine Kunst-Sensation.

Die  beiden  kostbaren  Raffael-Bilder  sind  nicht  allein  in
Dresden.  Zu  ihnen  gesellen  sich  knapp  20  weitere  Werke,
Gemälde,  Zeichnungen,  Kupferstiche,  Bücher  und  Dokumente.
Skizzen Raffaels zu seinen „Madonnen“, korrespondierende Werke
von italienischen Malern wie Corregio und Garofalo sind zu
sehen, aber auch Arbeiten deutscher Künstler, Albrecht Dürer
und Lucas Cranach d. Ä., die „Stuppacher Madonna“ von Matthias
Grünewald.



Raffael:
Sixtinische
Madonna,  1512
(Copyright:
Staatliche
Kunstsammlungen
Dresden,
Gemäldegalerie
Alter  Meister  -
Foto: Estel/Klut)

„Himmlischer  Glanz“,  so  der  Titel  der  Ausstellung,  ist
wahrlich  keine  opulente  und  ausufernde,  aber  dennoch
bedeutende Kunstschau. In klaren Konturen und beispielhafter
Deutlichkeit  zeigt  sie  nicht  nur  klassische  Beispiele  der
Madonnen-Darstellung aus der Zeit Raffaels. Sie belegt auch,
wie Werke wichtiger Künstler – auch über die Alpen hinweg –
miteinander kommunizierten, wie sie sich in Bildsprache und
Themengestaltung, Malweise und Farbgebung aufeinander bezogen.
Das  ist  spannend  und  lehrreich,  kann  aber  den  Blick  des
faszinierten  Betrachters  nicht  vom  magischen  Zentrum  der
Bilderschau lenken: den beiden großformatigen, von zeitloser
Schönheit,  ästhetischer  Erhabenheit  und  göttlicher  Gnade
kündenden Madonnen-Bildern.

Hier die „Sixtinische Madonna“, die wahrscheinlich von Papst

http://www.revierpassagen.de/4522/raffaels-madonnen-in-dresden-vereint/20110930_1129/gemaldegalerie-alte-meister-staatliche-kunstsammlungen-dresden


Julius II. in Auftrag gegeben wurde und für die Klosterkirche
San Sisto in Piacenza bestimmt war, quasi als Geschenk dafür,
dass die oberitalienische Stadt dem Kirchenstaat beigetreten
war: In der Mitte schreitet Maria mit dem Jesuskind auf dem
Arm in Richtung der irdischen Welt. Der kniende Papst Sixtus
II. und die Heilige Barbara weisen ihr den Weg. Unten lümmeln
sich zwei schelmische und sympathische Engelchen, die, aus dem
Bild  tausendfach  herauskopiert,  längst  zu  Pop-Ikonen  der
Alltagskultur geworden sind.

Und nur eine Armlänge in Dresden entfernt nun die „Madonna von
Foligno“:  Die  Muttergottes,  auf  Wolken  sitzend  vor  einer
Sonnenscheibe, mit dem Kind auf dem Arm. Links Johannes der
Täufer  und  Franziskus,  rechts  der  Heilige  Hieronymus  und
Auftraggeber Sigismondo dei Conti. Und alles strahlt, nach
mehreren Restaurierungen, in Rot, Blau und Gold. Gegen die
satten  und  knalligen  Farben  nimmt  sich  die  matt  und
grünstichig  erscheinende,  seit  vielen  Jahren  nicht  mehr
aufgefrischte  „Sixtinische  Madonna“  geradezu  kleinlaut  aus.
Gleichwohl verheißt auch dieses Bild ein großes Versprechen,
und  jeder  Betrachter  spürt,  hier  zwei  der  bedeutendsten
Meisterwerke der Renaissance ansichtig zu werden und Zeuge
eines einmaligen historischen Moments zu sein: Denn wohl nie
wieder werden die beiden Schwestern sich begegnen.

Infos:

+ „Himmlischer Glanz. Raffael, Dürer und Grünewald malen die
Madonna“. Staatliche Kunstsammlungen Dresden, Gemäldegalerie
Alter Meister, bis zum 8. Januar 2012
+ Öffnungszeiten: tägl. 10 – 18 Uhr, Mo geschlossen
+ Eintritt: 10 Euro, ermäßigt 7,50 Euro.
+  Informationen  und  Anmeldungen  von  Führungen  unter
0351/49142000  oder  besucherservice@skd.museum
+ Katalog, herausgegeben von Henning und Arnold Nesselrath,
Prestel Verlag, München, 128 S., 80 Farbabbildungen, 24,95
Euro.
+ Mehr über Raffael und die Renaissance: Giorgio Vasari: „Das

http://www.skd.museum/


Leben des Raffael“, neu übersetzt und kommentiert, Wagenbach
Verlag, Berlin 2004, 204 S., 12,90 Euro.

Das Sexmonster greift an
geschrieben von Nadine Albach | 15. April 2012
Ob  eine  Dreiecksbeziehung  mit  Leiche,  Blutorgien  oder  das
kampfbereite Hirn von Hitler – der als Trash-Papst gefeierte
Arthouse-Horrorfilmregisseur Jörg Buttgereit hat eine Vorliebe
für Themen, die unsere Gesellschaft lieber verdrängen würde.
Der  Dortmunder  Schauspieldirektor  Kay  Voges  hat  diesen
Grenzgänger  engagiert,  mit  dem  Double-Feature  „Green
Frankenstein“ und „Sexmonster“ die Studio-Saison zu eröffnen.
Mut, der sich gelohnt hat.

Haltet  die  Moral
hoch! Foto: Birgit
Hupfeld

Jörg Buttgereit hat eigentlich Unmögliches möglich gemacht:
Trash-Kultur  im  Theater,  Film  auf  der  Bühne,  japanischer
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Monsterfilm ohne Monster, schmieriges Zitat der Sexploitation-
Filme aus den 70ern ohne Nacktheit – der Regisseur bricht in
jeder  Hinsicht  mit  Erwartungen  und  Konventionen.  Und  hat
stattdessen ein Konzept entwickelt, das so folgerichtig wie
unterhaltsam  ist,  dass  es  sich  auf  weitere  Theaterabende
übertragen ließe:

Ausgangspunkt für die beiden Stücke „Green Frankenstein“ und
„Sexmonster“ sind von Buttgereit geschriebene Hörspiele. Die
Idee des „Kopfkinos“ setzt er konsequent um, indem er die
Schauspieler  in  einem  schmuddeligen  Bahnhofskino  agieren
lässt, ständig wechselnd zwischen Zuschauer und Figur, mit
Mikrofonen  in  der  Hand  und  Text,  der  auf  der  Leinwand
mitläuft.

So spiegelt Buttgereit nicht nur Zuschauer mit Zuschauern. Er
sorgt auch dafür, dass das, was wir sehen, hauptsächlich aus
uns selbst kommt.

Und  das  ist  bei  den  verhandelten  Themen  eine  starke
Grundsituation:  „Green  Frankenstein“  erzählt  von  einem
wütenden Monster in Hiroshima, das die Menschen vernichten
will,  weil  sie  das  ökologische  Gleichgewicht  gefährden.
„Sexmonster“ entführt in das zwielichtige New York, wo der
Außenseiter Adam seine Chance wittert, als ihm der riesige
Penis seines verstorbenen Freundes transplantiert wird. Doch
anstelle  eines  erfolgreichen  Liebhabers  wird  er  zum
triebgesteuerten  Sexmonster.

Köstlich,  wie  die  Schauspieler  –  Sebastian  Graf,  Bettina
Lieder, Uwe Schmieder und Annika Meier, Christoph Jöde– sich
in diese Abenteuer stürzen, die schrägsten mimischen Varianten
testend, musikalisch brillierend, zur Beatbox mutierend, jede
Situationskomik auskostend. Der Clou ist die Live-Performance
des  Geräuschemachers  Dieter  Hebben:  Als  er  bei  der
Penistransplantation eine Porreestange ansägt, winden sich die
männlichen Zuschauer.



So  schräg,  witzig,  ungewöhnlich  ist  dieses  dennoch
cineastische  Erlebnis,  dass  sich  das  Publikum  schier
ausschüttet vor Lachen. Unter all dem Trash und der Komik aber
versteckt Buttgereit einen überraschend moralischen Subtext:
Der Mensch, der sich gegen die Natur stellt und als Gott
aufspielt, ist schließlich ein altes (Film)-Thema.

(Der Artikel stand zuerst in der Westfälischen Rundschau)

Teaserfoto: Birgit Hupfeld

Ratzingers Heimaturlaub blieb
frei von Demut
geschrieben von Rudi Bernhardt | 15. April 2012
„Der Papst mag uns“ titelt die „Welt“ nachgerade erleichtert
frohlockend. Schön, dass er „uns“ mag, aber wer fragt denn, ob
wir alle ihn mögen. Das allein aber ist nicht das wirklich
Verwirrende  am  Besuch  des  eigentlich  hauptberuflichen
Brückenbauers, sondern es sind „unsere“ Reaktionen auf ihn,
die so ungeheuer befremdlich wirken.

Da war zunächst eine aufregende und schwer nachvollziehbare
öffentliche Debatte darüber, ob denn dieser achte und bislang
dienstälteste deutsche Papst im deutschen Parlament parlieren
dürfe. Da es ausdrücklich erlaubt ist, dass ein jeder, eine
jede Abgeordnete einer jeden Partei das dümmste Zeug zu reden,
warum bitte sehr nicht auch der deutsche Oberhirte? Da bereits
nachweislich nichtdeutsche Staatslenker mit nachträglich als
kriminell  betrachteter  Energie  im  deutschen  Parlament
parlieren durften, warum denn nicht ein deutscher Papst?

Danach spekulierten Kirchenlenker, Parteienlenker, Philosophen
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und allerlei denkende Köpfe darüber, was wohl Wegweisendes
Ratzinger  (in  Sachen  Ökumene,  Zölibat,  Priester-Geschlecht,
Haltung seiner einzig wahren Kirche zu vielerlei Fragen der
Gesellschaft) während des Heimatbesuches von sich geben werde.
So  viel,  wie  da  an  vorauseilender  Exegese  in  noch  nicht
gehaltene  Reden  und  noch  nicht  gepredigte  Predigen  hinein
gedeutet wurde, so wenig kam bei alsdann gehaltenen Reden und
gepredigten Predigten heraus. Der Brückenbauer redete so, wie
man  auch  als  Politiker  geredet  hätte,  vielsagend,
nichtssagend,  deutungsreich.

Nun, „Bild“ bejubelte seine Zeile von 2005 („Wir sind Papst“),
Springer ließ am Berliner Hochhaus das Magnum-Plakat für seine
Magnifizenz  hissen  und  des  Verlages  „Welt“  jubiliert
resümierend,  dass  dieser  Ratzinger  „uns  mag“.

Ich mag nicht damit beginnen, das alles aufzuzählen, was der
Pontifex uns hätte sagen müssen oder sollen, damit ein paar
mehr als die rein Gläubigen ihn danach hätten mögen können.
Nur eines: so ein dickes „Mir tut das furchtbar leid, und ich
werde mein Pontifikat dazu nutzen, dass jeder scharf bestraft
wird,  der  das  wieder  tut!“  in  die  Richtung  zahlreicher
Misshandelter wäre doch ein Anfang gewesen. Ein Anfang, dass
der achte deutsche Papst dazu selbst in der Lage ist, was
Päpste allzu nachhaltig von ihren Schäfchen erwarten: Demut.

Eine  Liebe  im  Schatten  der
Ideologie
geschrieben von Frank Dietschreit | 15. April 2012
Das  erste,  was  der  Leser  des  neuen  Buches  von  Barbara
Honigmann wahrnimmt, ist das Bild eines schlanken und großen
Radfahrers.  Im  Hintergrund  scheint  sich,  der  Wolkenbildung
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nach zu urteilen, ein Gewitter anzukündigen. Die rechte Hand
hält der direkt auf den Betrachter zuradelnde Mann an die
Stirn. Wahrscheinlich hat er, wie die Autorin später im Buch
mutmaßen wird, wieder einmal Kopfschmerzen.

Vor allem daran erinnert sich Barbara Honigmann, die das von
ihr selbst gemalte Bild ihres früheren Geliebten auf dem Cover
ihres Buches zeigt: dass der Mann so dürr und lang war, oft
Migräne hatte und sich schnell aus dem Staub machte, wenn es
ernst wurde und die Frauen, die ihn umschwirrten wie Motten
das  Licht,  seine  intellektuelle  Abkapselung  durchdringen
wollten. „Wenn ich an A. denke“, schreibt Honigmann, „bin ich
verletzt, beleidigt, fühle mich abgewiesen und ausgenutzt, er
ist mir fern, fremd, unverständlich, und ich liebe ihn. Wir
sind,  wie  man  so  sagt,  im  Bösen  auseinander  gegangen.
Unversöhnt.  A.  ist  jetzt  tot.“

„Bilder von A.“ heißt das Buch. Es ist, wie alle Bücher der
jüdischen  Autorin,  die  1984  die  DDR  verließ  und  ins
französische Straßburg zog, ein auf das Nötigste komprimiertes
Bändchen. Es gibt kein überflüssiges Wort, keine erklärenden
Umschreibungen. Nur die flüchtigen Erinnerungen, die Bilder
und Briefe, die sie noch von jenem Mann hat, den sie A. nennt,
spielen eine Rolle.

A., das ist nicht allzu schwer zu dechiffrieren, ist Adolf
Dresen, der im Jahre 2001 verstorbene Theater- und Opern-
Regisseur, Vater von Filmregisseur Andreas Dresen. Die beiden,
was  Temperament  und  Alter  angeht,  völlig  verschiedenen
Künstler lernten sich bei einem Kleist-Projekt kennen. Barbara
Honigmann  war  damals  eine  junge,  unbekannte  Dramaturgin,
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Dresen ein in der DDR hoch angesehener Bühnenguru. Zusammen
entwickelten  sie  Ideen  für  mehrere  Kleist-Inszenierungen,
Text-Abende  und  Konzerte.  Doch  während  die  von  Dresen
arrangierten  Inszenierungen  („Prinz  von  Homburg“,  „Der
zerbrochene Krug“) den Beifall der Zensoren fanden und noch
jahrelang auf dem Programm standen, wurden die von Honigmann
eingeübten  Aufführungen  (ein  Kinder-Kleist-Stück  und  ein
musikalisch-kritischer  Kleist-Abend)  nach  den  ersten
Vorstellungen abgesagt. Die aufmüpfige Jung-Regisseurin wurde
gefeuert. Damit war zwar die Theater-Karriere von Honigmann
beendet, die Liebesaffäre mit dem verheirateten Dresen aber
noch lange nicht.

Ausführlich  und  ungeschminkt  von  den  Schwierigkeiten  und
Verletzungen  dieser  Liebesgeschichte  zu  erzählen,  würde
vielleicht  voyeuristische  Neugier  wecken.  Doch  das
interessiert  Barbara  Honigmann  keinen  Moment.  Ihr  geht  es
darum,  das  exemplarische  Scheitern  einer  Liebe  vor  dem
Hintergrund  der  ideologischen  Katastrophen  und  religiösen
Widersprüche zu zeigen, die das 20. Jahrhundert geprägt haben.

Barbara  Honigmann  hat  schon  mehrfach  („Damals,  dann  und
danach“, „Roman von einem Kinde“, „Eine Liebe aus nichts“,
„Alles,  alles  Liebe!“)  ihre  Lebensgeschichte  für  fiktive
Verwirrspiele  benutzt,  hat  davon  erzählt,  wie  ihre
kommunistischen Eltern aus dem englischen Exil in die DDR
kamen,  um  den  Sozialismus  aufzubauen  –  und  dafür  ihre
jüdischen  Geschichte  über  Bord  warfen  und  verdrängten.
Honigmann hat berichtet, wie sie ihr Judentum wiederentdeckte,
antisemitischen  Anfeindungen  ausgesetzt  war  und  schließlich
nach  Frankreich  auswanderte.  Seitdem  blickt  sie  von  dort,
kritisch und mahnend, auf Deutschland.

Wer  die  Zukunft  gestalten  will,  muss  die  Vergangenheit
verstehen. Für die Autorin heißt das: sich vergegenwärtigen,
warum  der  Kommunist  Dresen  seiner  Geliebten  das  Judentum
ausreden wollte, warum er ihr, damals in Ostberlin genauso wie
später in unzähligen Briefen, unterstellte, sie hätte sich nur



aus Unzufriedenheit mit dem realen Sozialismus der DDR, quasi
als antisozialistische Attitüde zum Judentum bekannt. „Warum
reitest Du immer auf den jüdischen Dingen herum“, hat A. in
einem Brief gefragt. Doch da war die Liebe zwischen den beiden
schon längst zerbrochen, hatte sich die junge Frau längst aus
den Fängen der intellektuellen Bevormundung befreit und auf
den Weg in ein eigenes Leben gemacht. Spätestens da wusste
Barbara Honigmann auch, dass die Deutschen und die Juden noch
lange brauchen würden, bis sie den anderen verstehen.

Barbara Honigmann: „Bilder von A.“ Hanser Verlag, München. 137
Seiten, 16,90 Euro.

Wenn  Leere  und  Fülle  eins
werden:  Bochum  zeigt  Kunst
aus dem Geist des Buddhismus
geschrieben von Bernd Berke | 15. April 2012
Die Ruhrtriennale begibt sich (nach Streifzügen durch Judentum
und Islam) diesmal auf spirituelle Erkundungen im entgrenzten
Kraftfeld  des  Buddhismus.  Selbst  in  Wagners  „Tristan“,
Shakespeares „Macbeth“ und Kafkas „Schloss“ will man solche
Impulse freilegen.

Zu den szenischen Künsten gesellt sich das Bildnerische: Das
Kunstmuseum Bochum zeigt jetzt – als Triennale-Begleitprogramm
–  die  Ausstellung  „Buddhas  Spur“.  Sie  ist  streckenweise
meditativ, aber nicht esoterisch geraten. Sie bietet beileibe
keinen umfassenden Überblick zum Thema, sondern schmeckt hie
und da nach beherzter Gelegenheits-Auswahl, lässt aber einige
Streiflichter kreisen.
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Museumsleiter  Hans  Günter  Golinski  und  Triennale-Intendant
Willy  Decker  haben  bei  der  (relativ  kurzen)  Vorbereitung
kooperiert.  Sie  versprechen  sich  eine  fruchtbare
Wechselwirkung  der  verschiedenen  Kunstformen,  womöglich  gar
spannende  Grenzüberschreitungen.  Decker,  der  auch  ganz
persönlich  und  lebensweltlich  auf  buddhistischen  Spuren
wandelt,  ist  ohnehin  überzeugt,  dass  strikte  Abgrenzungen
zwischen den Künsten sich auflösen.

Vor rund elf Jahren hat Golinski in Bochum eine Schau über die
Wirkung  der  Zen-Philosophie  auf  avancierte  Westkunst
zusammengestellt.  Nun  sind  Arbeiten  von  elf  Künstlern  aus
verschiedenen Ländern Asiens zu sehen. Der Blick kommt also
aus  der  anderen  Richtung:  Allen  westlichen  Einflüssen  zum
Trotz, sind immer noch buddhistische Haltungen und Denkfiguren
in die asiatische Kunst eingesenkt. Ja, schon die Art, wie man
Kunst betrachtet, ist in Asien völlig anders geprägt. Wollte
man  es  ganz  gröblich  unterscheiden,  so  könnte  man  sagen:
Während  wir  dem  Werk  eher  objektivierend  gegenübertreten
wollen, versenkt man sich dort in Kontemplation und erstrebt
Einswerdung.  Doch  auch  das  ist  nur  eine  längst  brüchig
gewordene Teilwahrheit.

Die Bochumer Auswahl ist doppelgesichtig, denn man sieht nicht
nur  aktuelle  Kunst,  sondern  auch  Beispiele  für  den
religionsgeschichtlichen  „Unterbau“,  sprich:  vor  allem
historische  Buddha-Skulpturen  und  Bildnisse,  viele  aus
ortsnahen Privatsammlungen, sowie staunenswerte Exerzitien der
Kalligraphie.  Manches  davon  wirkt  oder  wabert  in  der
gegenwärtigen asiatischen Kunst nach. Museumsleiter Golinski
ist  allerdings  mulmig  zumute,  wenn  er  daran  denkt,  dass
Buddha-Figuren inzwischen viele Friseurläden und Nagelstudios
„zieren“.  Von  derlei  Trivialisierung  will  man  sich
selbstverständlich  sternenweit  abheben.



Fußabdruck  des  Buddha,
Nordwestpakistan,  1.  Jhdt.
n. u. Z. (Copyright: Museum
DKM/Stiftung DKM)

Am  Beginn  steht  ein  etwa  aus  dem  2.  Jhdt.  nach  unserer
Zeitrechnung stammender Fußabdruck, der Buddha zugeschrieben
wird. Hier klingt schon ein Grundmotiv an, das sich auch im
Titel wiederfindet: Spuren als denkbar flüchtiges Phänomen auf
dem  Grat  zwischen  Abwesenheit  und  Anwesenheit,  Werden  und
Vergänglichkeit.  Daraus  kann  auch  in  der  Kunst  ein
vermeintliches Paradoxon gerinnen: Sich der Welt zuwenden und
sie doch überwinden.

Charwei Tsai: "Tofu Mantra"
(schwarze  Tusche  auf
frischem  Tofu),  Fotografie,
2005 (Copyright: the artist
and Fondation Cartier)

Dementsprechend bewegen sich einige Künstler gleichsam an den
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Nahtstellen  zwischen  Leere  und  Fülle,  Erscheinen  und
Verschwinden. Chen Shen (China) trägt unermüdlich Schicht um
Schicht  auf,  bis  seine  Bilder  sanft  ins  Nirgendwo  zu
entschweben  scheinen.  Charwei  Tsai  (Taiwan)  projiziert
kalligraphische Zeichen auf Pflanzen, Tiere oder Tofu („Tofu
Mantra“)  und  erzeugt  so  flirrende  Vexierbilder.  Auf  den
Fotografien von Atta Kim (Korea), die auf berühmten, sonst
touristisch übervölkerten Straßen entstehen, gehen nur noch
Spuren der Betriebsamkeit in einem ungreifbaren Dunst auf. Es
herrscht geisterhafte Stille an diesen fremdartig gewordenen
Orten.

Die weiße Fläche wird generell nicht als bedrohliches Vakuum
empfunden, sondern als offene Weite, in die alles einströmen
kann. Willy Decker, der selbst asiatische Kunst sammelt und
einige Exponate beigesteuert hat, ist gar überzeugt, dass in
solcher uranfänglichen Leere der Quell aller Inspiration und
Kreativität entspringt.

Der prominenteste Name der Bochumer Ausstellung ist Nam June
Paik (Korea). Hier wird der meditative Grund seiner alles in
Fuss versetzenden Fluxus-Kunst erahnbar. Eine wie traditionell
hingetuschte  Zeichnung  ist  entstanden,  als  Paik  seine
farbgetränkte Krawatte auf dem Bildträger hin und her gezogen
hat. Sehr stille, konzentrierte Papierarbeiten sind von Paik
zu sehen, aber auch ein Schrein mit nichtigem Fernsehfimmern,
vor dem Buddha eine Angel auswirft. Überhaupt sind nicht alle
Arbeiten ehern ernst zu nehmen: Kimsooja (Korea) lässt eine
kreisrunde  Jukebox  als  Mandala  erscheinen.  Kamin
Lertchaiprasert (Thailand) hat aus Geldscheinen eine pappige
Masse hergestellt und daraus wiederum im Lauf eines Jahres 365
figürliche Opfergaben gefertigt – eine der eindrücklichsten
Schöpfungen dieser Ausstellung.



Nam  June  Paik:  Ohne  Titel
(Tusche  auf  Papier,  1974)
(Copyright:  Nam  June  Paik
Studios, Inc.)

Long-Bin  Chen  (Taiwan)  lässt  zahllose  Presseerzeugnisse
aufflattern,  als  habe  ein  Sturm  all  das  bedruckte  Papier
erfasst („Information Hurricane“) und wolle es hinwegfegen;
offenkundig ein Einspruch gegen allgegenwärtigen Nachrichten-
Overkill, ebenso seelen- wie körperlose Computerschriften und
darin sich ergießendes Geschwätz des Tages. Wie tiegründig
wirkt demgegenüber die kalligraphische Schriftkunst!

Gelegentlich stammt das Material asiatischer Kunst geradewegs
aus religiösen Zusammenhängen: Montien Boonma (Thailand) hat
buddhistische  Almosenschalen  zum  nahezu  magischen  Dreieck
gefügt,  das  erdenferne  Ruhe  ausstrahlt.  Ein  gigantisches
Aschebild von Zhang Huan bezieht die stoffliche Grundlage aus
buddhistischen Tempeln, in denen Weihrauch verbrannt wurde.

Doch es kann keine Rede davon sein, dass die Künstler den
Buddhismus fraglos fortführten. In den besten Momenten zeigt
sich  die  hier  präsentierte  asiatische  Gegenwartskunst  zwar
zeitlos durchgeistigt, doch fast im selben Atemzuge ist sie
mitten ins globale Jetzt gesprungen.

Zeitenthobene Zeitnähe scheint auch hierin zu walten: Derart
früh hat sich asiatische Kunst vom Gegenstand gelöst, dass man
schon  im  13.  Jahrhundert  von  Abstraktion  sprechen  kann.
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Kandinsky war ein wenig später dran…

„Buddhas Spur“. Zeitgenössische Kunst aus Asien. Kunstmuseum
Bochum  (Kortumstraße  147).  Vom  28.  August  (14  Uhr
Künstlergespräch, 15 Uhr Eröffnung, 17 Uhr Konzert) bis zum
13.  November.  Di-So  10-17  Uhr,  Mi  10-20  Uhr.
http://www.bochum.de/kunstmuseum

Blick  auf  Kamin
Letchaipraserts
Installation  mit  365
Opfergaben  (Foto:
Bernd  Berke)

Ungereimtheiten auf der Alm
geschrieben von Nadine Albach | 15. April 2012
Man macht das ja manchmal so. Reime erzwingen um des Reims
willen.  Und  vielleicht  für  ein  wenig  Haha.  Bei
Geburtstagsfeiern oder auf Grußkarten zum Beispiel. Ich hab es
gerade erst wieder getan, in einem der klassischen Orte für
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solcherlei  Wortpressversuche:  In  einem  Gästebuch  einer
Ferienwohnung,  in  der  wir  uns  sehr  wohlfühlten,  habe  ich
willkommen auf gern wiederkommen gereimt und sogar Drachenfels
mit Zahnschmelz gepaart.  Ein bisschen rote Ohren, ein

Das  Bild  zeigt  einen
Screenshot  der  Suche  auf
Google  und  des  Ergebnisses
von Pro7.

bisschen Schmunzeln – und die nachfolgenden Gäste können sich
dran ergötzen.

So etwas aber geschieht in der stillschweigenden Übereinkunft
einer Halböffentlichkeit, die nur wenige Zeugen kennt. Weil
letztlich doch alle Beteiligten wissen, dass solches Gereime
von  Dichtkunst  so  weit  entfernt  ist,  wie  eine
Baumscheibenbemalerin  von  Frida  Kahlo.

Diese Übereinkunft empfinde ich nun als gebrochen. Heute bin
ich an einer Litfaßsäule vorbeigefahren, auf der mit einem
kernigen alten Hutzelmännchen für eine Sendung namens „Die
Alm“ geworben wurde. Die Unterzeile brannte in meinen Augen.
„Promischweiß und Edelweiß“.

Liebe Menschen von Pro7 oder wer auch immer sich diese Zeile
ausgedacht  hat  –  das  tut  doch  weh!  Ihr  habt  das  schöne
Edelweiß mit solch einem ekligen Bild zusammengebracht – und
damit ausgerechnet eine Blüte, die als stark gefährdet gilt,
in den Dunstkreis von mediengeilen X-Prominenten gebracht, die
leider keinesfalls selten sind. Wäre es doch nur andersrum!

http://www.revierpassagen.de/3680/ungereimtheiten-auf-der-alm/20110823_1847/alm_screenshot


Und dann diese Wortschöpfung: „Promischweiß“. Mal abgesehen
davon, dass ich allein schon den Ausdruck „Promi“ furchtbar
finde, bei Betrachten der „Alm“-Website aber auch niemanden
gefunden hätte, der überhaupt prominent wäre. Was offenbart
sich denn da für ein Menschenbild? Schwitzen „Promis“ etwa
anders, als die sonstigen Erdbewohner? Sollte das sogar ihr
hervorstechendstes Merkmal sein (was einiges erklären würde)?
Und  wie  sähe  die  prominente  Schweißflüssigkeit  wohl  aus?
Gülden, der hervorgehobenen Stellung angepasst, und dazu noch
lieblich duftend?

Wer weiß. Vielleicht verkauft der Sender am Ende des ganzen
Prominentenschaffens  ihr  Ausgedünstetes  im  Supermarkt.  Ich
hätte auch schon einen tollen Slogan: Promischweiß – günstiger
Preis!

Der  „Simplicissimus“  im
Ruhrgebiet
geschrieben von Hans Hermann Pöpsel | 15. April 2012
Im  berühmten  Schelmenroman  vom  „Simplicissimus“  über  den
Dreißigjährigen Krieg erwähnt der Autor Grimmelshausen auch
den kaiserlichen General Melchior von Hatzfeld. Dieser General
hinterließ seine Spur aber nicht nur in der Literatur, sondern
auch im heutigen Ruhrgebiet, genauer an dessen Rand, in Hagen
und in der heutigen EN-Kreishauptstadt Schwelm.

Der  Dreißigjährige  Krieg,  in  dem  es  vordergründig  um  die
Religionsausübung ging, hatte 1618 begonnen. In den Jahren ab
1622 war auch der Raum südlich der Ruhr zunächst durch die
Besetzung mit katholischen (spanischen) Truppen betroffen. In
der Stadt Schwelm hielt jedoch die protestantische Bevölkerung
auch  nach  dem  Abzug  der  Spanier  an  ihrer  reformierten
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Konfession  fest.

Darüber ärgerten sich die verbliebenen Katholiken so sehr,
dass sie 1630 die kaiserlichen Soldaten aus dem bergischen
Radevormwald und aus Lennep herbeiriefen, die dann „die Stadt
ganz und gahr ausplünderten“, wie der Historiker Gerd Helbeck
in seinem lokalgeschichtlichen Werk zitiert. Der Erbkirchrat
der Schwelmer Kirche, Junker Georg von Vaerst, wurde gefangen
genommen, sein Wohnhaus total verwüstet.

Erst 1631 gab der Droste von Wetter der lutherischen Gemeinde
Schwelm  ihre  Kirche  zurück,  denn  inzwischen  hatten  die
protestantischen Schweden in den Krieg eingegriffen und die
Position  des  hier  in  der  Grafschaft  Mark  herrschenden
Kurfürsten von Brandenburg gestärkt. Unter anderem erlebten
die Schwelmer 1632 den Einzug eines Finnischen Regiments.

Nicht nur Schwelm, auch viele andere Städte mussten in diesem
Krieg immer wieder Plünderungen und Brandstiftungen hinnehmen
oder sich durch Zahlungen an die Soldaten und ihre Anführer
frei kaufen. Dann gab es einen Schutzbrief, von denen mehrere
in Schwelm erhalten geblieben sind.

Zu  den  Schutzmaßnahmen  der  Stadtbürger  gehörten  auch  die
Ausgaben für Boten und Kundschafter, damit man frühzeitig von
der  heranziehenden  Soldateska  oder  von  marodierenden
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Freibeutern erfuhr. Die Bürger suchten dann Fluchtorte aus,
zum  Beispiel  in  der  Kluterthöhle  in  Altenvoerde  (heute
Ennepetal), und sie versteckten ihre Wertgegenstände. So ist
zu erklären, dass sich immer wieder Münzen und Gegenstände aus
dieser Kriegszeit in Verstecken oder im Boden finden.

Im  September  1640  zog  der  zu  Beginn  erwähnte  General  von
Hatzfeld in Schwelm ein. Mit seiner Einheit wollte er weiter
nach Hagen, und um den Weg zu finden, musste ihn ein Schwelmer
Bürger begleiten. Dieser Dienst wurde entlohnt, und über das
Entgelt  ist  ein  Eintrag  in  der  Schwelmer  Stadtrechnung
erhalten.  Insgesamt  hat  die  Stadt  Schwelm  in  den  Jahren
1640/41  für  Erpressungen,  Kontributionen  und  sonstige
kriegsbedingte Zahlungen fast 1700 Reichtaler ausgegeben.

Mit dem Friedensvertrag von Münster und Osnabrück endet 1648
der Dreißigjährige Krieg. Für den Bekenntnisstand wurde darin
als Stichjahr 1624 festgelegt, und für Städte mit gemischten
Konfessionen  wurde  die  Gleichheit  der  Bekenntnisse
hergestellt. Daher gab es auch in Schwelm nach Kriegsende
weiter eine reformierte und eine katholische Gemeinde.

Die  norwegische  Katastrophe
oder: Warum der Tod von Amy
Winehouse zur Randnotiz wurde
geschrieben von Rudi Bernhardt | 15. April 2012
Es sollten einige Gedanken werden, über Janis Joplin, Jimi
Hendrix, Jim Morrison, Kurt Cobain und nun Amy Winehouse, die
jede und jeder nur 27 Jahre alt wurden. Und dass sie allesamt
so grenzwertig gute MusikerInnen waren und wohl nur deshalb
das leisten konnten, was sie so virtous beherrschten, weil sie
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parallel dazu das taten, was sie so frühzeitig umbrachte. So
blieben sie legendär, und auch Amy Winehouse wird legendär
bleiben, ob sie bei You Tube nun volltrunken auf der Bühne zu
sehen  ist,  oder  ihre  Wahnsinnstimme  wuchtig  gegen  jeden
Lebensfrust ansingt.

Aber ehrlich gesagt, je länger die Anschläge in Norwegen vor
drei Tagen nachbebten, desto intensiver beschatteten sie jede
andere  Nachricht.  Ich  weiß  gar  nicht,  ob  ich  alle  Gründe
aufzählen kann, ob sie sich mir erschließen, mir überhaupt je
bewusst werden kann, warum der Schatten so weit reicht. Ich
will doch versuchen, mich dem ein bisschen zu nähern.

Es  gab  schon  viele  Katastrophen  und  menschenverursachte
Anschläge,  die  ähnlich  viele  und  noch  mehr  Menschenleben
beendeten. Dennoch halte ich das nun Geschehene für bisher
einmalig. Denn dieser blond-blauäugig-christliche „Schützer“
des Abendlandes, ein Mustergermane, vermutlich in der eigenen
Nachbarschaft auch ein Muster-Norweger, er hat seine offenbar
minutiös  voraus  geplanten  Morde  anscheinend  als  eine  Art
Marketing verstanden. Er gab eilends auf, als Polizisten ihn
stellten,  provozierte  keinen  finalen  Rettungsschuss  eines
nervösen Beamten – was ja angesichts dessen, was auf dieser
Insel geschehen war, eine verständliche Reaktion hätte sein
können. Nein, Anders Behring Breivik wollte die Chance wahren,
seine „Botschaft“ zu verkünden, den Menschen zu erläutern,
warum er sein Handeln für unausweichlich hielt. Der Mann ist
kein Amokläufer, der den eigenen Tod als Fanal und Finale der
Tat mit einplant. Er fühlt sich als messianischer Verkünder
einer Botschaft – in seinen Augen der Botschaft drohenden
gesellschaftlichen Unheils.

Es  gab  schon  viele  menschenverursachte  Taten,  viele,  die
unmenschlich erschienen. Aber dieser Anders Behring Breivik
blieb anscheinend zu jeder Sekunde dieses schrecklichen Tages
kühl,  voraus  berechnend  emotionslos.  Er  schaute  jungen
Menschen in die Augen und tötete sie mit einer Pistole, er
peilte sie über die Zeileinrichtung seines Gewehrs an und sah



wohl mehr oder weniger ungerührt zu, wie sie umfielen. Das ist
schon eine andere Dimension als die eines Bombenanschlages,
wenn  auch  in  der  grausamen  Wirkung  gleich.  Diese  Art  des
Anschlages  setzte  er  nach  polizeilichen  Ermittlungen  kurz
zuvor in der Hauptstadt Oslo um, damit auch die Regierung
wisse, dass sie gemeint sei. Anders Behring Breivik suchte
geradezu diesen „Kontakt“, wollte keine Anonymität. Er war ja
auch in seinen eigenen Augen kein Täter, sondern Botschafter,
vielleicht sogar Prophet. Und die Opfer, junge Menschen, die
fröhlich den Sommer im Ferienlager verbringen wollten, sie
waren  keine  Opfer,  sondern  –  in  der  kruden  Fantasie  des
„Jägers“ – Bannerträger des Kulturmarxismus, was immer das
auch sein mag.

Der Mensch als solcher hat wohl von jeher seinen jeweiligen
Gesellschaften  Gläubigkeit  verordnet,  höheren  Wesen  die
Verantwortung  für  das  Schicksalhafte  weitergegeben,
Weltanschauungen erdacht, damit erklärbar wurde, was zu den
jeweiligen Zeiten noch nicht so schlüssig erklärbar schien –
kurz,  er  schuf  sich  Religionen.  Und  weil  im  Laufe  der
Jahrtausende  immer  mehr  und  immer  neue  Anschauungen  hinzu
kamen, einige Religionen es unternahmen, missionarisch tätig
zu werden, wuchs langsam aber sicher immer stärker die Angst
vor dem Neuen und Unbekannten – was keineswegs auf eine Region
oder eine Religion beschränkt blieb.

Und weil die jeweils missionierende Religion ihre Anschauung
oder ihre Weltsicht für die einzig wahre und gültige hielt,
wuchsen aus der jeweiligen Heimat und der Sicht auf die Dinge
und  weltlenkenden  Göttlichkeiten  Alleinvertretungsansprüche.
Und  entlang  des  geschichtlichen  Strahls  entdeckten  die
Alleinvertreter natürlich auch Minderheiten, vor denen man die
Mitmenschen Furcht lehren konnte, die für Pest oder ähnliche
zeitgenössische  Bosheiten  der  Umwelt  verantwortlich  waren.
Derzeit  werden  im  westlichen  Europa  gern  mal  die  Muslime
haftbar gemacht…

So auch bei Anders Behring Breivik, der nach den bisherigen



Erkenntnissen gern das Armageddon voraussagte, natürlich in
Form anonymer, quasi vermasster islamischer Horden, die vor
nichts und niemandem Halt machen. Norwegen wird zu klein für
den „Ansturm“, 1,6 Prozent Muslime bei knapp fünf Millionen
Einwohnern. Dabei ist gerade Norwegen in unsere Augen doch
traditionell tolerant, ist als reiches Land relativ geschützt
vor  um  sich  greifendem  Sozialneid,  scheint  durch  seine
ungeheure Weite eher erfreut über Zuwanderungsinteresse. Wird
auch sicher alles so sein, aber es wird immer hoffähiger nicht
so zu sein, ob das in Finnland, in Dänemark, Norwegen oder
direkt vor unserer Türe geschieht.

„Hoffähig“ würden solche Gedanken gemacht, sagte heute Morgen
jemand im WDR-Tagesgespräch. Unter anderem durch jene, „die
schreiben, was sich offen auszusprechen andere nicht trauen“.
Sofort  fiel  das  Stichwort  „Sarrazin“.  Diese  Gattung
pseudowissenschaftlicher Schnellschreiber, die Millionen damit
verdienen,  dass  sie  als  sehr  ernst  zu  nehmende
Persönlichkeiten  und  mit  verfeinertem  Sprachgebrauch  das
aussprechen, was andere nur am Tresen gut abgefüllt von sich
lallen würden. Oder nicht so ernst zu nehmende Menschen wie
Udo Ulfkotte es publizieren oder in den Internet-News des
Kopp-Verlags von Eva Hermann verlesen lassen. Islamophobie hat
Modecharakter, man kann sich eines Vokabulars bedienen, das
verwissenschaftlicht klingt und kann dennoch braune Gedanken
gut blondiert verkaufen.
Jedem  so  gestrickten  Veröffentlicher  sollte  massiver
Widerstand begegnen, eine Form Widerstand, die ihn lächerlich
macht,  seine  gedankenlose  Fehlsicht  publik  macht,  sein
Vokabular  auf  das  reduziert,  was  es  darstellt:  grunddumme
Hetze.

Das waren sie, ein paar Gedanken der schlafarmen Nacht. Amy
Winehouse kam in dem Gedankenwust auch immer wieder vor. Aber
sie  geriet  zur  Randnotiz.  Gleichwohl  bedauere  ich  ihre
zukünftige Abwesenheit ebenso wie die von Janis Joplin damals
– lang her.



Tagespresse
vom  25.  Juli
2011  (Bild:
Bernd  Berke)

„Alles koscher!“ – britische
Komödie,  die  mit  religiösen
Klischees spielt
geschrieben von Jens Matheuszik | 15. April 2012
Bei Alles koscher! handelt es sich um eine britische Komödie.
Thematisch geht es um Religionen – neben der jüdischen, die ja
auch schon im Titel mehr als deutlich angedeutet wird, auch um
die  muslimische  Religion.  Hauptperson  des  Films  ist  der
muslimische Familienvater Mahmud, der in der Londoner Vorstadt
mit  seiner  Familie  lebt,  dort  eine  kleine  Firma  hat  und
bezüglich religiöser Regeln es nicht ganz so genau nimmt, denn
der  westliche  Lebensstil  gefällt  ihm  (und  seiner  Familie)
schon.

Problematisch wird das ganze nur, als sein Sohn Rashid seine
große Liebe heiraten will. Eigentlich wäre das kein Problem,
doch er braucht dazu die Einwilligung des Stiefvaters der
Braut.  Dieser  ist  jedoch  niemand  Geringeres  als  ein  sehr
bekannter  fundamentalistischer  Prediger.  Das  gefällt  Mahmud
nicht wirklich, auch wenn er seiner kleinen Tochter immer was
vom Kampf gegen die Ungläubigen erzählt. Doch für das Glück
seines  Sohnes  ist  er  bereit,  sich  auch  mal  zu  verstellen
(dauert ja auch nicht lange…).

Kurz zuvor ist jedoch Mahmuds Mutter gestorben und bei der
Regelung  des  Nachlasses  fällt  ihm  plötzlich  eine
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Adoptionsurkunde  in  die  Hände  –  seine  eigene…
Er versucht daher herauszufinden, wer seine leiblichen Eltern
sind und schafft es zumindestens seinen ursprünglichen Namen
herauszufinden:
Heute  heißt  er  Mahmud  Nasir,  früher  war  er  Solly
Shimshillewitz  –  ein  Jude!

Da  bricht  ein  Weltbild  zusammen  und  er  versucht  seine
leiblichen Eltern zu finden. Hilfreich ist dabei der jüdische
Taxifahrer  Lenny,  den  er  vorher  noch  immer  wieder  mal
verflucht  hatte  und  der  ihn  jetzt  belustigt  als  Teil  der
Weltverschwörung  begrüßt.  Lenny  erinnert  sich  an  einen
Shimshillewitz,  der  in  der  Nähe  wohnte  und  man  versucht
gemeinsam ihn zu suchen.

Natürlich kommt es da zu Komplikationen, vor allem nachdem der
Schwiegerstiefvater  in  spe  überraschend  vorzeitig  auftaucht
und wissen will, ob seine Stieftochter in eine gottesfürchtige
muslimische Familie einheiratet…

Alles koscher! spielt gewitzt mit den Klischees der Religionen
und  der  Historie,  teilweise  sogar  recht  drastisch.  Die
Identitätsprobleme Mahmuds werden sehr gut dargestellt, sowohl
schauspielerisch als auch szenisch, wenn er plötzlich nur noch
Juden um sich herum sieht (was nicht so ganz verwundert, da
sie in direkter Nähe zu einer Synagoge spielt).

Auch die Vermutungen von ihm mehr (seine Frau) oder weniger
(sein  Imam)  nahestehenden  Personen  über  den  Grund  seiner
momentan bemerkbaren Verwirrung sind gut dargestellt und auch
noch amüsant.

A propos amüsant: Der ganze Film ist – was bei einer Komödie
eigentlich auch so sein sollte – durchweg amüsant, dabei aber
auch gesellschaftskritisch. Es ist jedoch kein Film, wo man
noch über den einen Gag lacht, wenn der andere schon im Anflug
ist – aber insgesamt gesehen kommt der Humor definitiv nicht
zu kurz. In der Kino-Vorstellung, in der ich den Film gesehen



habe, gab es daher auch diverse laute Lacher an besonders
lustigen Stellen.

Doch ein wenig Kritik muss auch sein – denn gerade am Ende des
Films gewinnt man den Eindruck, dass die Drehbuch-Autoren das
ganze in eine bestimmte Richtung drängen wollten und es daher
dann nicht so ganz mit der Logik und Glaubwürdigkeit nahmen.
Da war schon etwas zu viel Deus ex machina – aber irgendwie
passt das ja bei einem Film zum Thema Religion(en).

Der Trailer „Alles koscher!“
Nachfolgend  gibt  es  den  Trailer  zum  Film  –  wobei  ich
persönlich vielleicht den Trailer erst nach dem Besuch mir
anschauen würde (so versuche ich es generell bei Komödien zu
halten – womit ich aber in diesem Fall nicht andeuten will,
dass man gerade mal 100 Sekunden was zu lachen hat!) … aber
der Vollständigkeit halber ist er hier:

Kleistiana  (1):  „Der
Zweikampf“
geschrieben von Günter Landsberger | 15. April 2012
KLEISTIANA (1)

Verbrechen und Klarheit
Zu Heinrich von Kleists meist sträflich unbekannter Erzählung
„Der Zweikampf“

Am Anfang der Geschichte steht – wie überliefert, so auch hier
– ein Mord.
Wer ist der Mörder?
Indizien werden gefunden, Alibis und Gegenindizien auch.
Durch das plausibel erscheinende Alibi des Hauptverdächtigen
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gerät  eine  bisher  unbescholtene,  als  unbedingt  ehrenhaft
geltende Person in Verdacht, den sich Neider und sehr schnell
Überzeugte, will sagen, allzu schnell Überzeugt-sein-Wollende,
zunutze machen.

Vordergründig  um  eine  Kriminalgeschichte,  um  eine
Detektivgeschichte handelt es sich in dieser heute immer noch
spannenden Kleistschen Novelle, mindestens ebensosehr aber um
ein von einem Vorgänger des Jorge Luis Borges stammendes, ihn
darin  gleichsam  vorwegnehmendes  Kapitel  aus  dessen
„Universalgeschichte  der  Niedertracht“.  Um  eine  (zumindest
zeitweilig) verwirrende Verkettung von Verbrechen und Sühne,
von  Unschuld  und  Strafe  geht  es  hier  auch  noch.  Und  um
Sexualität  und  Liebe,  um  Vertrauen  und  Misstrauen,  um
Besitzgier und Hinterhältigkeit – all dies spielt teils sehr
offen, teils auch nur untergründig in das Ganze hinein.

Sogar  in  ein  metaphysisches  Grübeln  kann  einen  diese  ins
Mittelalter versetzte, kurze Geschichte bringen:
Ist das, was in Wahrheit Wahrheit zu nennen ist, zumindest
zuguterletzt, also auch gegen den vorangegangenen Anschein,
ein Fall für Gott? Oder: Etwas kleistischer gesprochen eine
„ENTSCHEIDUNG“sfrage Gottes? Wahrheit als eine „Entscheidung“
Gottes? –
Und wenn es Gott nicht gäbe? Was wäre dann Wahrheit? –

Schnell  fällt  mir  da  noch  eine  mit  Vornamen  bezeichnete
Intrigantin  ein,  die  sich  natürlicher  und  nicht  etwa
übernatürlicher  Umstände  halber  gegen  Ende  der  kleistschen
Erzählung dazu gedrängt sieht, unverhohlen zu Wahrheit und
Klarheit  beizutragen  bzw.  konsekutiv  und  entscheidend  (wie
immer auch indirekt) dazu zu verhelfen.



Verbotenes Wort
geschrieben von Bernd Berke | 15. April 2012
Liebe Gemeinde!

Ihr habt noch keine Osterpredigt gehört? Hier ist sie:

Viele sind stolz, dass sie gar nicht(s) mehr ****ben. Dieses
triumphale Gefühl geht oft einher mit „Sündenstolz“; ein Wort,
das heute kaum noch jemand verwendet. Zuletzt habe ich es aus
dem  Mund  des  weltweisen  Schriftstellers  Feridun  Zaimoglu
gehört.

Jene, die noch an etwas ****ben, werden bestenfalls milde
belächelt. Sie sind so überaus naiv. Sie haben kein Zeichen
der Zeit erkannt. Manchmal wird der Un****be auch aggressiv.
Verdammt unangenehm.

Tatsächlich  ****bt  in  unseren  Breiten  fast  niemand  mehr
felsenfest. Übermächtig scheinen die Gründe zur tausendfachen
Skepsis. Verfall, wohin man schaut. Missratene Schöpfung. Wer
aber ein weiter blickt, ist vielleicht gar nicht so heilfroh,
vom  ****ben  abgefallen  zu  sein.  Gewiss,  wir  haben  als
Notration  unsere  stets  auf  dem  Sprung  liegende  Ratio.
Imponierend. Ungeheuerlich. Doch wie weit reicht der Horizont?
Und was wird am Ende des Weges sichtbar?

Und  wenn  es  nur  um  die  Kraft  ginge,  die  man  aus  tief
gegründeten Haltungen schöpfen kann. Dann lobte ich mir die
Kraft  eines  ****bens,  die  die  Kraft  des  Zweifels  wohl
übersteigt.

Jawoll.
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Entwurzelter Riese
geschrieben von Bernd Berke | 15. April 2012
Einen Elefanten von Lissabon nach Wien bringen? Mit etlichen
Mühen und ausgeklügelter Logistik kann es gelingen. Wie aber
hat man das im 16. Jahrhundert angestellt, als noch kaum ein
Europäer je einen Elefanten zu Gesicht bekommen hatte?

Anno 1551 vollzieht sich ein solcher Haupt- und Staatsakt mit
Hintergedanken: Der König von Portugal (Johann III.) schenkt
dem Herrscher von Spanien just den Dickhäuter Salomon (später
Soliman  genannt).  Insgeheim  will  der  König  mit  dieser
Zeremonie  einen  lästig  gewordenen,  zudem  höchst  gefräßigen
Kostgänger  loswerden  und  ihn  dem  weitläufigen  Verwandten
Maximilian (seinerzeit Statthalter in Spanien für Kaiser Karl
V.) aufhalsen – mitsamt dem Elefantenführer, dem indischen
Mahut  namens  Subhro.  Der  ist  der  einzige,  der  mit  dem
exotischen Tier artgerecht umgehen kann. Diese Fähigkeit nutzt
er, seiner subalternen Stellung zum Trotz, listig aus.

Auf historischen Vorgaben fußt „Die Reise des Elefanten“, der
letzte  Roman  des  im  Juni  verstorbenen  portugiesischen
Nobelpreisträgers  José  Saramago.  Doch  das  geschichtliche
Gerüst wird weit überwölbt von literarischer Kunst.

Ein  wenig  irritierend  zunächst,  dass  Saramago  ganze
Dialogfolgen nur durch Kommata trennt und somit in langen
Satzketten aufzieht. Doch man gewöhnt sich rasch daran. Das
Stilmittel fügt sich sogar bestens zu den höfisch ziselierten
Umständlichkeiten,  die  sich  hier  immer  wieder  zur  Farce
verdichten.  Groteske  Zeremonien  und  lachhafte  Hierarchien
machen jedes Unterfangen doppelt schwierig; erst recht eine
Herkules-Aufgabe wie den Elefantentransport durch den halben
Kontinent. Eigentlich ist das ganze Unterfangen ein Irrwitz,
um  des  schönen  Scheins  willen  verfügt  vom  Monarchen  und
zähneknirschend auszuführen von niederen Chargen.
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Machtpolitisches  Misstrauen  und  religiöse  Konflikte  im
Spannungsfeld  von  Reformation,  beginnender  Gegenreformation
(und Inquisition) wirken erschwerend mit hinein. Ach, Europa!
Als der Elefant vor der Basilika von Padua niederkniet (dank
einer  vom  Klerus  dringlich  erwünschten  Dressur  durch  den
Mahut), deuten die Katholiken dies nur zu bereitwillig als
„Wunder“. Bei den Habsburgern, die bereits dem Protestantismus
zuneigen,  ist  dies  hingegen  nicht  opportun.  Auf  solch
spiegelglattem Gelände hat sich schon die bloße Übergabe des
Elefanten im portugiesisch-spanischen Grenzgebiet recht heikel
gestaltet.  Doch  das  alles  ist  noch  nichts  gegen  die
lebensgefährliche  Überquerung  der  Alpen  im  eisigen  Winter.
Sagt da jemand „Hannibal“? Ja, auch der wird mal kurz als
Bezugsgröße erwähnt.

Immer wieder wird das damalige „Hier und Jetzt“ auch aus der
Perspektive späterer Epochen betrachtet und damit sanft, aber
bestimmt  relativiert  und  in  seiner  zeitlichen  Bedingtheit
herausgestellt. Freilich geht es dabei recht diskret zu, als
sei man nur heimlich zu Gast in jenen Jahren.

Auch der rigide Deutungsanspruch der christlichen Konfessionen
wird durch Vergleiche in Zweifel gezogen, denn da wäre ja auch
noch der Hinduismus mit seinen Elefanten-Gottheiten. Überhaupt
duldet flagrante Fabulierfreude keine allzu starren Fakten, in
ihrem  Fluge  schert  sie  sich  nicht  um  „diese  verdammte
Realität“, wie es an einer Stelle heißt. Als Schreibender muss
man wohl wendiger sein als die träge Wirklichkeit.

Der nahezu allwissende Erzähler, der sich allerdings selbst
ironisch nimmt, schwebt leichthin über den Dingen, ist ihnen
(gemeinsam mit den Lesern) manchmal voraus, stolpert jedoch
auch schon mal hinterdrein. Zitat: „Wir werden nicht mehr
dabei sein, wenn sie den Rückweg ins Dorf organisieren.“ Oder:
„Wir werden laufen müssen, um sie einzuholen.“ Dabei schreitet
dieser Roman so langsam voran ein Elefant.

Das mag in etlichen Passagen betulich und behäbig klingen,



sorgt  aber  auch  für  einen  ruhigen  Erzählfluss,  dem  ein
unaufgeregtes  Alltagswissen  entspricht,  das  eben  alle
Hierarchien hinter sich lässt. Und so rückt in all den kleinen
oder größeren Wirren auf der langen Strecke jener indische
Mahut  mehr  und  mehr  ins  wahre  Gravitationszentrum  des
Geschehens,  noch  vor  allen  erlauchten  Häuptern,  grimmigen
Soldaten oder geknechteten Ochsenkarrenziehern. Dieser Mahut
ist ein weiser, verschmitzter Narr, der sich stets sein Teil
denkt, sich aber nicht gern den Mund verbrennen möchte. Und so
lässt er manche Verletzungen seiner Würde stillschweigend über
sich ergehen. Denn wer weiß, ob man ihn in Wien noch brauchen
oder zum Teufel jagen wird?

Der gleichfalls heimatlose, entwurzelte Elefant scheint sich
derweil um nichts zu bekümmern – außer ums Fressen, das man
ihm auch unterwegs tonnenweise herbeischaffen muss. Ansonsten
weiß er nicht, wie ihm geschieht auf der langen Reise. Dieser
Umstand gewinnt bei Saramago existenzielle Bedeutung, wenn er
den  Mahut  sinnieren  lässt:  „Ich  glaube,  in  Salomons  Kopf
vermischen sich das Nichtwollen und das Nichtwissen zu einer
großen Frage über die Welt, in die man ihn hineinversetzt hat,
aber diese Frage betrifft ja uns alle, uns und die Elefanten.“

Ein Satz, bei dem man wie unterm endlos weiten Sternenhimmel
steht.

José  Saramago:  „Die  Reise  des  Elefanten“.  Roman.  Aus  dem
Portugiesischen  von  Marianne  Gareis.  Verlag  Hoffmann  und
Campe. 236 Seiten. 19,95 Euro.

Wer  sich  an  Dekadenz
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berauscht
geschrieben von Bernd Berke | 15. April 2012
Der  Schriftsteller  Gerhard  Henschel,  der  sonst  schon  mal
ausgiebig  in  persönlich  gefärbten  Erinnerungen  schwelgt
(„Kindheitsroman“,  „Jugendroman“),  hat  sich  diesmal  auf
anderes Terrain begeben. Dabei geht er abermals aufs Ganze:
Sein neues opus magnum heißt „Menetekel“, ist so fußnotenreich
wie eine veritable Doktorarbeit und verhandelt laut Untertitel
nicht weniger als „3000 Jahre Untergang des Abendlandes“.

Mit Hunderten und Aberhunderten von markanten bis monströsen
Zitatstellen führt der fleißige Sammler Henschel vor, dass es
in allen, aber auch wirklich allen Epochen Kulturpessimisten
und  Apokalyptiker  der  finsteren  Sorte  gegeben  hat.  Mit
sozusagen  erektil  anschwellender  Phantasie,  die  selten  von
eigener  Erfahrung  gesättigt  war  (erst  recht  nicht  von
lustvoller),  malten  sie  den  bevorstehenden  Untergang  in
grellsten Farben aus; vorzugsweise, indem sie den angeblichen
Verfall  der  sexuellen  Sitten  in  möglichst  drastischer
Behauptungs-Prosa  schilderten.

Die gestrengen Beobachter gaben sich gern den Anschein, als
hätten sie höchstselbst jeden Vorhang gelüftet, um ihn sodann
mit  ergötzlichem  Ekel  zuzuziehen.  Nicht  nur  Henschels
virulenter Verdacht: Sie geilten sich an den Objekten der
eigenen  Empörung  auf,  vielleicht  gar  insgeheim  mit
onanistischen  Absichten.  Oft  genug  aber  auch  mit
kriegerischen.

Auf der Suche nach dem vermeintlich goldenen Zeitalter, das
sie alle als heilsamen Kontrast beschworen haben, begibt sich
Henschel historisch immer weiter zurück. Geradezu komischer
Effekt dieser „Früher-war-alles-besser“-Retrospektive: In der
jeweils  vorherigen,  angeblich  noch  so  idyllischen  und
sittsamen Ära finden sich stets sehr ähnliche Klagen über
Dekadenz. Und so weiter und so fort – zurück bis zum Anbeginn
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der schriftlich überlieferten geschichtlichen Zeit…

Auf Dauer gerät der Chor all der erzkonservativen Mahner ein
wenig monoton, denn die Grundmuster ihrer jammervollen Klagen
sind  einander  ziemlich  ähnlich.  Davon  lässt  sich  Henschel
leider anstecken, indem er all diese ausführlichst zitierten
Positionen hernach mit der immergleichen, triefenden Ironie
kurz und knapp abwatscht. Genauere Analyse überflüssig. Tenor:
Diese  Leute  waren  sexuell  frustriert,  haben  auch  anderen
Menschen keine Lebens- und Liebesfreude gegönnt und sich just
daher die tollsten, wüstesten Orgien ausgemalt, um sie den
verhassten Feinden (Franzosen, Slawen, Juden etc.) zuzuordnen,
sie  mit  (meist  rechtslastigem)  Furor  zu  verdammen  und  im
Extremfall zur Ausmerzung aufzurufen.

Nicht immer treffen Henschels knappe Bemerkungen exakt den
Kern der Verhältnisse. Zuweilen reicht ihm ein satirisches
Zitat,  um  höhere  Wahrheit  wider  die  aufgetürmte  Dummheit
leuchten zu lassen, doch diese simple Methode verfängt nicht
in jedem Falle. Auch verwirft Henschel jederlei Kritik an der
permissiven  Gesellschaft  kurzerhand  als  lustfeindlich.  So
einfach ist das denn doch nicht.

Aufschlussreich  herausgearbeitet  sind  hingegen  häufig
wiederkehrende  „Argumentations“-Figuren  wie  das  perfide
Ausspielen  einer  deutschen/germanischen  „Kultur“  gegen  die
niedere  „Zivilisation“  vornehmlich  der  sündigen  Franzosen.
Hier  erlaubt  schon  die  schiere  Fülle  der  Zitate  manchen
erhellenden Quervergleich. Aus ungeahnt aktuellen Gründen ist
es auch verdienstvoll, dass Henschel das geläufige Gerede von
der  „spätrömischen  Dekadenz“  stark  relativiert.  Von  Guido
Westerwelles ahistorischem Gefasel konnte er beim Verfassen
des Textes noch nichts ahnen.

Die  14  Kapitel  des  Buches  sind  freilich  von  schwankender
Qualität.  Die  übelsten  „Franzosenfresser“,  Antisemiten  und
Faschisten werden in den Orkus gestoßen, in den sie gehören.
Doch das gleiche Schicksal ereilt auch einen Säulenheiligen



der Linksliberalen, nämlich Günter Anders („Die Antiquiertheit
des  Menschen“).  Er  erscheint  hier  als  unerträglich  eitler
Fatzke und haltloser Alarmist. So gerät er unversehens in eine
Reihe  mit  Gestalten  wie  dem  Ultra-Nationalisten  und
Schriftsteller Ernst Moritz Arndt (nach dem viele deutsche
Straßen benannt sind) oder Oswald Spengler, von mörderischen
NS-Ideologen ganz zu schweigen.

Behutsame  historische  Differenzierung  scheint  also  nicht
Henschels  hauptsächliche  Stärke  zu  sein.  So  könnte  man
argwöhnen – bis man die letzten Kapitel liest. Da geht es auf
einmal schillernd, zwiespältig und widersprüchlich zu, also
ungleich spannender als vordem, wo die Fronten überaus klar zu
sein  schienen.  Das  Kapitel  über  den  Berserker-Poeten  Rolf
Dieter Brinkmann („Keiner weiß mehr“, „Westwärts 1 & 2“) führt
einen wahrhaft sprachmächtigen Daseinshasser vor Augen, der
sich um und nach 1968 zu monströsen Wutschreien auf alles und
jeden verstiegen hat. Beim Rom-Aufenthalt etwa bespie er die
Italiener verbal als „Spaghettifresser“ und „Sackkratzer“.

Schließlich betritt mit dem ebenso famosen Schriftsteller Ror
Wolf ein Mann die Weltbühne, der seinerseits die schwärzesten
Katastrophen  kommen  sieht,  solche  Befürchtungen  aber  zu
Grotesken ballt. So gibt es also doch Warnungen, auf die man
haarfein hören sollte!

Gerhard  Henschel:  „Menetekel  –  3000  Jahre  Untergang  des
Abendlandes“. Eichborn Verlag (Reihe „Die andere Bibliothek“),
Frankfurt. 372 Seiten. 32 Euro.

Was  wird  aus  den
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Kirchenbauten?
geschrieben von Bernd Berke | 15. April 2012
Im Behördendeutsch spricht man staubtrocken von „Umnutzung“,
doch  die  Sache  lässt  einen  womöglich  nicht  kalt.
Denkmalschützern ist das Phänomen schon länger vertraut. Jetzt
interessieren  sich  auch  Volkskundler  dafür.  Wir  reden  von
Kirchenbauten, die eines Tages (zwangsläufig) anderen Zwecken
dienen.  Hauptgrund  sind  Finanzprobleme  der  christlichen
Kirchen, die bekanntlich immer weniger Steuern einnehmen.

Selbst aufgegebene, leer stehende Kirchengebäude müssen weiter
kostspielig beheizt werden, sonst würden sie rasch verfallen.
Also  verpachtet  oder  verkauft  man  sie.  Am  liebsten  für
karitative  oder  kulturelle  Zwecke,  doch  das  gelingt  nicht
immer lupenrein. Allerdings sind Umwandlungen zu Supermärkten
(wie in Holland vielfach geschehen) bei uns bislang nicht
vorgekommen. Bemerkenswert: Man redet nicht laut darüber, doch
auch  Umwidmungen  zu  Moscheen  werden  von  Seiten  der
christlichen  Kirchen  kategorisch  abgelehnt.

Einige Beispiele für Umwandlungen in Nordrhein-Westfalen:

– In Soest wurde eine ehemalige Kirche zum Maleratelier.

–  In  Borken  (Münsterland)  zog  eine  Kunstgalerie  in  die
einstigen Sakralräume.

– In Münster nutzt ein Verlag die Bonifatiuskirche.

– In Bielefeld wurde die Paul-Gerhardt-Kirche in eine Synagoge
umgewandelt.

– Ebenfalls in Bielefeld ist aus der früheren Martini-Kirche
Ende  2005  das  Restaurant  namens  „Glück  und  Seligkeit“
hervorgegangen. Hier gab’s auch schon mal Party mit Go-Go-
Girls.

–  In  Marl  wird  eine  Kirche  nun  als  Urnen-Begräbnisstätte
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verwendet.

–  In  Langenberg  bezieht  bald  eine  Familie  eine  umgebaute
Kirche  als  220  Quadratmeter  große  Privatwohnung.  Ein  Zaun
markiert die neuen Besitzverhältnisse. Das Gotteshaus wurde
1968  im  nüchternen  Betonstil  mit  frei  stehendem  Turm
errichtet. Bald wird ein Bett dort stehen, wo sich früher der
Altar erhob. Eine Vorstellung, an die man sich erst gewöhnen
muss.

– In Gladbeck hielt ein Elektrogeschäft in St. Pius Einzug,
heute dient das Gebäude vorwiegend als Lager der Firma. Klingt
sehr profan. Die Alternative wäre freilich ein Totalabriss
gewesen.

Es ließen sich dutzendfach weitere Beispiele anführen. Vor
allem ältere Menschen vermissen bisherige Begegnungsstätten.
Ja, selbst Nicht(mehr)gläubigen fehlt vielleicht auf einmal
der vertraute Mittelpunkt des Orts(teils) in seiner bisherigen
Funktion.  Nur  Nostalgie  oder  eine  tiefere  Sehnsucht  nach
Zusammenhalt?

Aber es gibt auch Leute, die heilfroh sind, wenn sonntags die
Glocken  nicht  mehr  läuten.  Wieder  anderen  ist  die  Sache
komplett  egal.  Und  da  sind  jene,  die  sich  mit  der  neuen
Sachlage anfreunden oder zumindest abfinden wollen. So meinte
ein praktizierender Christ bei der besagten Bielefelder Party,
auch hier werde eben Gemeinschaft gelebt – fast wie einst in
der Kirche. Fast.

Eine Umwandlung ruft vor allem in der jeweiligen Anfangsphase
Emotionen hervor, wenn Einzelheiten noch unklar sind. Genau
hier  setzt  das  Forschungsprojekt  des  Landschaftsverbandes
Westfalen-Lippe (LWL) an. Die Volkskundliche Kommission für
Westfalen (so etwas gibt’s) möchte beispielhaft einige akute
Umwandlungs-Prozesse begleiten – mit ausgiebigen Interviews,
Fragebögen, Fotos und Filmaufnahmen. Auf der Internetseite

http://www.volkskunde-westfalen.de



befindet  sich  außerdem  ein  Gästebuch  für  Anregungen  und
Kritik.

In rund zwei Jahren sollen aus all dem ein gedrucktes Buch,
ein Film und ein Internet-Auftritt hervorgehen, die vielleicht
nicht nur Verluste dokumentieren, sondern auch Neuaufbrüche.
Eine solche Untersuchung ist bislang bundesweit einzigartig.

Projektleiterin  Katrin  Bauer  trifft  seit  kurzem  die
Vorbereitungen. Auf ihrer Liste stehen bereits die katholische
Kirche  St.  Michael  in  Gelsenkirchen-Hassel  und  die
evangelische Friedenskirche in Altena, die künftig zu einem
Kongresszentrum  gehören  soll.  Zwei  weitere,  kurz  vor  der
Umwandlung  stehende  Kirchen  sollen  noch  in  die  Studie
einbezogen  werden.  „Sachdienliche  Hinweise“  sind  den
Volkskundlern  allemal  willkommen.

 

Foto (Bernd Berke): Blick ins Bielefelder Restaurant „Glück
und Seligkeit“, das bis 2005 eine Kirche gewesen ist.

Was  die  Kultur  dem  Schaf
verdankt
geschrieben von Bernd Berke | 15. April 2012
Vreden/Münsterland.  Ausstellungen  kann  man  über  alles  und
jedes machen, wenn man nur die richtigen Belegstücke hat.
Warum  also  nicht  mal  die  Schafe  als  Figuren  der
Kulturgeschichte  betrachten?  Aber  mäh!

Das  volkskundlich  orientierte  Hamaland-Museum  im
münsterländischen Örtchen Vreden (bei Borken) liegt in einer
Landschaft, in der früher vielfach Schafzucht betrieben wurde.
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Heute  beschränkt  sich  das  Gewerbe  fast  nur  noch  auf
touristische  Streichelangebote.

Mit  der  einschlägigen  Redensart  „Bring  dein  Schäfchen  ins
Trockene”  hatte  das  Museum  die  Bevölkerung  aufgefordert,
Schafe in jeder Form zeitweise zu stiften. Die versammelten
Niedlichkeiten  (aus  Stoff,  Holz,  Plastik  usw.)  füllen  nun
gleich mehrere Vitrinen. Und es lässt sich nicht leugnen, dass
die Tierchen es dort trocken haben.

Von der Bibel bis zum Krimi

Überhaupt  die  Redewendungen:  Der  sprichwörtliche  Wolf  im
Schafspelz (Bibelquelle Matthäus 7-15), das „schwarze Schaf”
in der Familie und viele weitere werden aufgelistet. Das Schaf
hat somit (auf dem Umweg über die menschliche Phantasie) auch
die Sprachgeschichte mitgeprägt. Und wenn’s dann mal genug
ist, soll Schäfchenzählen beim Einschlafen helfen.

Die kleine, thematisch fast schon überfrachtete Schau blättert
so gut wie alles auf, woran man beim Stichwort „Schaf” denkt.
Museumsleiterin Annette Menke lenkt z. B. den Blick zurück auf
die Rokoko-Literatur, die sich oft in paradiesisch-galanten
„Schäferspielen” erging. Auch Größen wie Wieland und Gellert
haben  diesem  neckisch-erotischen  Genre  gefrönt.  Von  daher
rührt das heute noch geläufige Wort „Schäferstündchen”. Auch
ein Komponist wie Mozart hat sich von der Zeitmode anstecken
lassen, so etwa mit seiner Schöpfung „Bastien und Bastienne”.

Neuere Bücher kommen in anderer Weise aufs Thema zurück: Mit
„Glennkill” entstand der Schafskrimi. Katzen als Ermittler –
das  gab’s  ja  schon  längst.  Jetzt  kombinieren  auch  kluge
Schafe.  Ausgeblendet  hat  man  in  Vreden  das  Kino  und  die
köstliche TV-Kinderserie „Shaun das Schaf”, die gleichfalls
alle Vorstellungen vom etwas dusseligen Tier Lügen straft. Ein
Imagewandel: Das Schaf steht neuerdings deutlich besser da in
der Landschaft.

Auch der Aberglaube spielt eine Rolle



Selbstverständlich spielen Schaf und Lamm (Agnus Dei – „Lamm
Gottes”) eine besondere Rolle in der Bibel. Mal als Symbol für
Jesus, mal als ständige Begleitung bestimmter Heiliger – oder
auch als unschuldsvolles Opfertier. Gemälde beispielsweise von
Grünewald gibt es in Vreden natürlich nur als Repro-Druck.

Daneben ist allerlei religiöser Devotionalienkitsch zu sehen.
Da haben die Schafe keine tiefere symbolische Bedeutung mehr,
sondern  dienen  als  Staffage  –  am  liebsten  im  Verein  mit
Kindern. Betont wird stets das Naive, Harmlos-Friedfertige und
Wehrlos-Geduldige, das dieser Tierart angeblich zu eigen ist.
Man kann sich so seine Gedanken machen: Bis wann ist es noch
(ein  Hauch  von)  Hochkultur,  und  ab  wann  kann  man  von
„herabgesunkenem  Kulturgut”  sprechen?

Die  weiteren  Exponate  künden  denn  auch  vorwiegend  von
sachlichen „Niederungen” des Alltags. Etliche Produkte haben
ja mit Schafen zu schaffen – von der Schafsmilch-Seife über
Schafskäse,  Lammfleisch  und  Lanolin  (gewonnen  aus  Talg,
verwendet als Grundstoff für Kosmetik) bis zur Wolle.

Man erfährt dabei am Rande auch unerquickliche Einzelheiten
etwa über Persianerfelle, die aus Schafswolle erzeugt werden.
Sie stammt von Tieren, die gezielt drei oder vier Tage nach
der Geburt getötet werden. Zu diesem Zeitpunkt sollen die
Locken besonders fein sein . . .

Zoologie und Zucht werden ebenfalls knapp gestreift. Und der
volkstümliche  Aberglaube  tritt  gar  vielfältig  hervor.  Eine
entgegenkommende  Schafherde  bringe  Glück,  hieß  es  früher.
Achten Sie beim nächsten Ausflug mal drauf!

„Lammfromm  oder  bockbeinig  –  Das  Schaf  in  der
Kulturgeschichte”.  Hamaland-Museum  (Kreis  Borken)  in
Vreden/Münsterland, Butenwall 4. Tel.: 02564/39 18-0. Bis 30
März. Di bis So 10-17 Uhr. http://www.hamaland-museum.de/

_______________________________________________



AM RANDE:

Ein Thema der Schau: der Aberglaube ums Schaf.
In Braunschweig hieß es einst: Wer dreimal ein Lamm in
seine  Schuhe  hineinschnuppern  lässt,  wird  seine
Erkältung  los.
In Böhmen lautete der Rat, man müsse morgens in aller
Frühe eine Schafherde durch ein Sieb betrachten, um zu
genesen.
Litauen: „Verrufene” Kinder sollten drei Tropfen Blut
aus dem linken Ohr eines Schafes trinken . . .

Woran Goethe glaubte
geschrieben von Bernd Berke | 15. April 2012
Düsseldorf. Johann Wolfgang von Goethe (1749-1832) war von
Haus  aus  Protestant,  sein  Vater  gar  ein  recht  strenger,
orthodoxer Lutheraner. Warum ist einem das nicht bewusst? Weil
der Dichter weit über Konfessionen hinaus gedacht hat und als
Weltbürger vielfältige Toleranz walten ließ.

Auf seiner berühmten Italienreise ließ er sich auch von der
sinnlichen  Bild-  und  Symbolkraft  des  Katholizismus
„anstecken”. Und im Umkreis seines Werks „Der west-östliche
Diwan”  hat  er  sich  auch  mohammedanische  Anschauungen
anverwandelt.

Mit der weihnachtlichen Ausstellung „Goethe und die Bibel”
betritt  das  Düsseldorfer  Goethe-Museum  wahrlich  ein  weites
Feld. Von der Taufanzeige bis zu Goethes letzten Gesprächen
mit seinem Vertrauten Eckermann reicht der zeitliche Bogen der
ansprechenden  Vitrinenschau.  Zahlreiche  Originalausgaben,
zeitgenössische  Illustrationen  und  Handschriften  sind  zu
sehen. Wer viel davon haben will, muss sich hier über manches
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Schriftstück beugen.

Jenseits der
amtskirchlichen
Verkündigung

Schon als Kind hatte Goethe in Frankfurt reichlich religiöses
Anschauungs-Material.  Der  Vater  besaß  eine  umfangreiche
Büchersammlung zu geistlichen Fragen, so auch eine bebilderte
Merian-Bibel (1704), in der Goethe neugierig geblättert hat,
als er des Lesens noch unkundig war.

Ein  mächtiger  Foliant  wie  die  „Unparteyische  Kirchen-  und
Ketzerhistorie”  (1699)  des  Gottfried  Arnold  führte  Goethe
später  auf  Wege  jenseits  der  amtskirchlichen  Verkündigung.
Hinzu kamen Einflüsse der gefühlvollen Frömmigkeits-Strömung
des Pietismus, deren Anhänger den Weg zum (ganz persönlichen)
Glauben in stiller Einkehr suchten.

Goethe hielt denn auch alsbald die offizielle Kirche mit ihren
Riten  und  Dogmen  für  bloßes  Menschenwerk  und  zeigte  eher
Sympathien  für  eine  pantheistische  Naturreligion.  Seliger
Grundgedanke: Gott ist in allen Dingen, in jeder Pflanze und
jedem Stein. Passende Goethe-Weisheit, mit kaum verhohlenem
Selbstbewusstsein  hingeschrieben:  „Die  Natur  verbirgt  Gott.
Aber nicht jedem.”

Stets legte Goethe überdies Wert darauf, dass Vernunft und
Glauben einander nicht widersprechen. In diesen Zusammenhang
gehört auch seine intensive Beschäftigung mit den Büchern des
Philosophen Immanuel Kant. Überhaupt dachte der „Dichterfürst”
im Horizont der Aufklärung. So fand er es „in meinen Augen
wichtiger als die ganze Bibel”, dass der Mensch die Bewegung
der Erde um die Sonne nachgewiesen hat.

Goethes Bibelkenntnis kann durch Hunderte von Fundstellen im
Werk belegt werden. Er hat sich auch zum Atheismus geäußert.
Zitat aus „Dichtung und Wahrheit”: „Allein wie hohl und leer



ward uns in dieser tristen atheistischen Halbnacht zu Mute, in
welcher die Erde mit allen ihren Gebilden, der Himmel mit all
seinen Gestirnen verschwand . . .”

Besonderes
Interesse
an einer Sekte

Allen  Anfechtungen  zum  Trotz,  hat  Goethe  wohl  zeitlebens
seinen  Glauben  nicht  verloren,  wenn  er  auch  wechselnden
Gottes-Vorstellungen anhing. In einem Brief schrieb er: „Des
religiösen Gefühls wird sich kein Mensch erwehren, dabei aber
ist es ihm unmöglich, solches in sich allein zu verarbeiten .
. .”

Sein  Hauptwerk  „Faust”,  an  dem  er  Jahrzehnte  arbeitete,
enthält etliche religiös inspirierte Passagen – vom „Prolog im
Himmel” bis zur Formel über Gretchen: „Sie ist gerichtet . . .
ist  gerettet.”  Sprichwörtlich  wurde  die  mädchenhaft  bange
„Gretchen-Frage” an Faust: „Nun sag‘, wie hast du’s mit der
Religion?”

Ein emsiger Kirchgänger soll Goethe jedenfalls nicht gewesen
sein. Lange Zeit bewegte ihn jene Frage, die auch heute noch
viele Menschen umtreibt: Wie kann Gott das Böse, wie kann er
Katastrophen  zulassen?  Die  Nachrichten  übers  schreckliche
Erdbeben von Lissabon, das am 1. November 1755 rund 70 000
Todesopfer  forderte,  erschütterten  seinen  bis  dahin  naiven
Kinderglauben.

Als gereifter Mann befasste sich Goethe eingehend mit der
Hypsistarier-Sekte, die im 3. und 4. Jahrhundert n. Chr. in
Kappadokien  (heute  Anatolien)  „das  Beste”  aus  antiker
Götterwelt, Judentum und Christentum vereinen wollte. Solche
Offenheit  kam  dem  großherzigen  Naturell  Goethes  gewiss
entgegen:  Nichts  von  vornherein  ausschließen,  alles
wohlwollend  wägen  –  und  dann  zur  Synthese  schreiten.

„Goethe  und  die  Bibel”.  Goethe-Museum,  Düsseldorf,  Schloss



Jägerhof (Jacobistraße 2). Bis 20. Januar 2008. Di bis Fr und
So  11-17,  Sa  13-17  Uhr.  Vom  24.  bis  26.  Dezember  und
Silvester/Neujahr  geschlossen.  Tel.:  0211/899  62  62.

Thomas  Virnich:  Keine  Angst
vor dem Teufel
geschrieben von Bernd Berke | 15. April 2012
Schwerte.  Erstaunlich  windschief  wirkt  dieser  „Doppeldom“.
Auch  scheint  die  phantasievoll  nachempfundene  Kölner
Kathedrale zu zerfließen wie Kerzenwachs. Doch dem fragilen
Skulpturen-Bauwerk ist auch freudige Beweglichkeit eigen; ganz
so, als könnte es alle wechselnden Zeiten überstehen.

Die Arbeit ist jetzt in der Katholischen Akademie in Schwerte
zu sehen und stammt vom documenta-erprobten Bildhauer Thomas
Virnich (Jahrgang 1957). Die teilweise noch nie öffentlich
gezeigten  Plastiken  fügen  sich  bestens  in  die  Schwerter
Ausstellungs-Reihe  „Transzendenz  im  Augenschein“.  Deren
weltoffene Zielsetzung, abseits von verkrampften Kirchenkunst-
Debatten:  Nicht  fromme  Auftragswerke  sollen  hier  zum  Zuge
kommen, sondern freie, autonome Schöpfungen, die allerdings im
weitesten Sinne auch auf „Jenseitiges“ verweisen können.

Gern zeigt Virnich die ganze Erde im Modell, das Kleine findet
dabei  furchtlos  Platz  im  großen  Ganzen.  So  hat  er  einen
allseits brüchigen Globus ersonnen und mit fröhlichen Narren
bevölkert („Spiel-Welt“). Ein anderer Erdball hängt von der
Decke herab und lässt verwirrend viele Teilansichten seines
Atelier-Anwesens  in  Mönchengladbach,  eines  alten
Schulgebäudes,  erkennen  („Meine  Schule  –  ein  Planet“).
Eisenstücke vom Schrottplatz, durch ungeheure Kräfte verformt,
geraten zu Sinnbildern für Mann und Frau. Ein Monumentalbau
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wie  das  Colosseum  gibt  Gelegenheit  zum  hintersinnigen
Formenspiel  zwischen  Kern  und  Schale.

Manchmal ist Virnich ganz dicht dran an religiösen Themen. Der
Petersdom ist bei ihm freilich von Pappe, er „klebt“ als stark
verfremdeter Modellbausatz an der Wand. Ein kleines Bronze-
„Teufelchen“ kommt derweil als harmloser Kobold daher. Auch
hier  also  kein  Grund  zu  Angst  und  Furcht.  Doch  gebrannte
Keramik  lässt  nur  noch  die  Negativ-Form  des  gekreuzigten
Christus  erkennen  –  als  schmerzliche  Leerstelle,  als  pure
Abwesenheit.  Welche  Sehnsucht  sich  daran  knüpft,  ist
Glaubenssache.

Katholische  Akademie  Schwerte,  Bergerhofweg  24.  Vom  18.
November bis 13. Januar. Mo-Sa 10-18, So 10-13 Uhr.

___________________________________________

(Der Beitrag ist am 17. November 2007 in der „Westfälischen
Rundschau“ erschienen)

Transportmittel,
Kampfmaschine  und
Statussymbol  –  Ausstellung
„Pferdeopfer – Reiterkrieger“
in Hamm
geschrieben von Bernd Berke | 15. April 2012
Von Bernd Berke

Hamm. Pferde haben den Menschen europäischer Breiten schon
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seit der Altsteinzeit begleitet. Doch gezähmt wurden diese
Tiere wohl erst um 2000 vor Christus. Episoden aus der langen
Zwischenzeit erzählt jetzt eine archäologische Ausstellung in
Hamm.

Die ältesten Funde der recht sparsam bestückten Schau sind
rund  400  000  Jahre  alt.  Relikte  von  einem  Rastplatz
steinzeitlicher Jäger belegen, dass Pferde anfangs vor allem
als Nahrung gedient haben. Lanzen, die man in Hamm zu sehen
bekommt, gelten als weltweit älteste Waffen überhaupt. Damit
also hat das ganze Elend begonnen.

Im Laufe der Prähistorie erging es den Pferden etwas besser:
Sie  wurden  sogar  vielfach  als  magische  Wesen  verehrt.
Freilich: In solchen Zusammenhängen wurden sie oft auf Altären
geopfert – und nunmehr bei kultischen Ritualen verzehrt. Aus
germanischer  Zeit  sind  viele  Pferdeskelette  erhalten.  Die
Ausstellung hat ihre Gruseleffekte.

In Schiefer geritzte Pferde-Silhouetten aus Gönnersdorf/ Eifel
sind hingegen so hauchzart, dass sie erst als Bleistift-Abrieb
auf  Papier  vollends  sichtbar  werden.  Sie  zählen  zu  den
frühesten „Kunstwerken“ der Menschheit.

Vor  rund  4000  Jahren  vollzog  sich  die  Zähmung  der  wilden
Tiere. In der Folgezeit begann die Geschichte des Reitens und
Fahrens mit Pferden. Ehedem hatten Rinder die Wagen gezogen,
nun kamen Rösser an die Reihe. Übrigens: Im Norden blieben die
Achsen starr, im Süden drehten sie sich mit ,dem Rade. Kann
man daraus landsmannschaftliche Schlüsse ziehen?

Zaumzeug als imposantes Blendwerk

Hört sich so an, als hätte der Mensch damals endlich Vernunft
im Umgang mit dem Pferd angenommen. Nichts da! Denn nun wurden
die  gerade  mühsam  gezähmten  Gäule  eben  auch  kriegerisch
eingesetzt. Ein altrömisches Grabmal mit dem Bildnis eines
Reiterkriegers  zeugt  davon.  Von  grimmigen  Hunnen  und  vom
ritterlichen Mittelalter ganz zu schweigen.



Belege hat Hamm (Kooperation mit dem Bremer Focke-Museum und
der Krefelder Burg Linn) vor allem aus dem norddeutschen Raum
bekommen, so das bronzene Rad eines Kultwagens aus Stade (um
870 v. Chr.). Manchmal muss man sich mit Rekonstruktionen
behelfen. Ein Spitzenstück wie den „Sonnenwagen von Trundholm“
(Dänisches  Nationalmuseum  Kopenhagen)  kann  man  nicht
ausleihen, hier muss ein getreuliches Modell herhalten. Manche
Nachbildungen haben wiederum wissenschaftlichen Charakter: Sie
wurden  eigens  angefertigt,  um  praktisch  zu  erproben,  wie
gefundene Dinge (Sättel, Sporen, Zaumzeug) funktioniert haben.

Schließlich das Kapitel „Pferde als Statussymbole“. Es reicht
von  Adel  und  gehobenem  Bürgertum  bis  zur  heutigen
Freizeitgesellschaft.  Das  güldene,  mit  Halbedelsteinen
verzierte  Zaumzeug  eines  Fürsten  von  Krefeld  ist  fürwahr
imposantes Blendwerk. Manche müssen eben zeigen, wie wichtig
sie sind.

Pferdeopfer  –  Reiterkrieger.  Fahren  und  Reiten  durch  die
Jahrtausende. Gustav-Lübcke-Museum, Hamm (Neue Bahnhofstr. 9).
Bis  29.  Juli.  Di  bis  So  10-18  Uhr.  Eintritt  6  Euro,
Begleitbuch  22  Euro.

Gespräch  mit  Feridun
Zaimoglu: Ein böses Schillern
mitten  in  unserer
Gesellschaft
geschrieben von Bernd Berke | 15. April 2012
Der  deutsch-türkische  Schriftsteller  Feridun  Zaimoglu  war
kürzlich  Teilnehmer  des  „Islam-Gipfels“,  zu  dem
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Bundesinnenminister  Wolfgang  Schäuble  eingeladen  hatte.  Ein
Gespräch mit Zaimoglu auf der Frankfurter Buchmesse.

Wie haben Sie die Vorgänge um die Absetzung der Mozart-Oper
„Idomeoneo“ in Berlin erlebt?

Feridun Zaimoglu: Jedenfalls will ich nicht mit dem Chor der
Wölfe heulen. Plötzlich wimmelte Deutschland von Aufklärungs-
Hysterikern, die gesagt haben: Wir dürfen nicht vor dem Islam
einknicken.  Die  Politiker  haben  doch  erst  die  Droh-  und
Druckkulisse  aufgebaut.  Ein  Schmierentheater.  Diese  Leute
sollen sich mal entspannen. Ich bin für Bodenhaftung. Man muss
nicht gleich alles symbolisch und ideologisch aufladen wie
diese Aufklärungs-Spießer.

Erklären Sie uns diesen Begriff? Sonst ist „Aufklärung“ doch
positiv besetzt, oder?

Zaimoglu: Ich sage als Deutscher, der dieses Land liebt und
vom religiösen Wahn bitteschön unbehelligt leben will: Ich bin
aufklärungsskeptisch.  Aufklärung  ist  sehr  billig  zu  haben.
Wenn man den religiös Orthodoxen folgt, landet man in der
heißen Hölle, folgt man nur der Aufklärung, so kommt man in
eine kalte Hölle. Ausgerechnet jene, die die Einwanderer schon
immer ausgegrenzt haben, nutzen jetzt wieder die Gelegenheit,
um  auf  den  Islam  einzudreschen.  Die  kennen  die  deutsche
Realität gar nicht. Da werde ich garstig.

Wie ist der „Islam-Gipfel“ aus Ihrer Sicht verlaufen?

Zaimoglu: Großartig. Ein historischer Schritt. Es ging gleich
zur  Sache.  Minister  Schäuble  hat  keine  Friede-Freude-
Eierkuchen-Veranstaltung daraus gemacht. Auch das liebe ich an
Deutschland:  die  herbe  Aussprache;  höflich,  aber  nicht
zimperlich.  Allerdings  herrscht  jetzt  schon
Entscheidungspflicht.

In welcher Hinsicht?



Zaimoglu:  Es  geht  um  die  Ausbildung  von  islamischen
Geistlichen in Deutschland, um islamischen Religionsunterricht
in deutschen Schulen und die Gleichberechtigung von Mann und
Frau.  Der  Islam  ist  nun  mal  die  zweitstärkste  Religion
Deutschlands. Das muss man endlich realpolitisch zur Kenntnis
nehmen. Ich bin glühender Verfechter eines „deutschen Islam“,
etwa so: Wir sind hier. Wir leben, lieben und glauben in
Deutschland…

Drängt es Sie, solche Fragen auch literarisch zu verarbeiten?

Zaimoglu: Ich muss immer körperliche Lust auf ein Thema haben.
Als  ich  mit  „Leyla“  anfing,  hatte  ich  eben  Lust,  die
Geschichte meiner Mutter zu erzählen. Übrigens haben mich die
Plagiatsvorwürfe,  diese  infamen  Lügen,  damals  sehr
erschüttert. Da gab es Leute, die mich als Schriftsteller
offenbar vernichten wollten. Aber es hat sich ja als heiße
Luft erwiesen. Und das Publikum hat zu mir gehalten. Übrigens
wird es eine Fortsetzung von „Leyla“ geben.

Viele Kritiker haben den Roman gepriesen. Tenor: Bisher hat er
uns  manche  Kraftmeierei  zugemutet.  Jetzt  aber  ist  er  ein
richtiger Schriftsteller.

Zaimoglu:  Dass  ich  jetzt  als  deutscher  Dichter  angesehen
werde, macht mich wirklich froh. Trotzdem stehe ich auch zu
meinen früheren Büchern. „German Amok“ würde ich heute etwas
anders schreiben, weniger grob gestrickt. Na gut. Schreiben
ist für mich eine Sucht, es erfordert sehr viel Kraft, es
laugt einen aus. Auch deshalb genieße ich jedes Lob.

In  Castrop-Rauxel  wird  derzeit  Ihr  Theaterstück  „Schwarze
Jungfrauen“ gespielt – jeweils mit anschließender Diskussion.
Was ist so provozierend an dem Stoff?

Zaimoglu: Es ist tatsächlich empörend, es fallen knallhart
antiaufklärerische Sätze. Das Stück basiert auf Interviews mit
jungen türkischen Frauen – und einiges, was ich da hörte, hat
auch mich empört. Antiamerikanische und zuweilen antijüdische



Auslassungen, die ziemlich ungefiltert auf die Bühne kommen.
Man wird da in einen dunklen Sog hineingezogen. Ein böses
Schillern mitten in unserer Gesellschaft…

Heikle  Debatte  um  die
Freiheit der Kunst: Absetzung
der Mozart-Oper „Idomeneo“ in
Berlin  –  aus  Angst  vor
islamistischen Anfeindungen
geschrieben von Bernd Berke | 15. April 2012
Von Bernd Berke

Ach je, es ist wieder mal so weit: Wir haben eine neue Debatte
um die Freiheit der Kunst! Abermals ragt die politische Sphäre
bedrohlich in die kulturelle hinein. Die Deutsche Oper in
Berlin  hat  (wie  berichtet)  die  Mozart-Oper  „Idomeneo“  aus
Furcht vor etwaigen islamistischen Anfeindungen vom Spjelplan
genommen. Jetzt hagelt es Kritik an der Entscheidung.

Bundesinnenminister Wolfgang Schäuble (CDU) hat den Entschluss
der  Opern-Intendantin  Kirsten  Harms  (50)  als  „verrückt“
bezeichnet: Ein solcher Schritt sei lächerlich. Regisseur Hans
Neuenfels, dessen „Idomeneo“-Deutung bereits 2003 ihre (von
Tumulten begleitete) Premiere erlebte, hat die Absetzung als
„Hysterie“  gescholten,  sein  Anwalt  Peter  Raue  legt  der
Intendantin den Rücktritt nahe.

„So weit ist es gekommen…“

Kulturstaatsminister  Bernd  Neumann  (CDU)  spricht  von
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übereilter  „Selbstzensur“.  Bundestags-Vizepräsident  Wolfgang
Thierse  (SPD)  meint:  „So  weit  ist  es  gekommen,  dass  die
Freiheit der Kunst eingeschränkt wird.“ Ähnlich äußert sich
Klaus Staeck, Präsident der Berliner Akademie der Künste. Der
CDU-Bundestagsabgeordnete Wolfgang Börnsen: „Das schadet der
Freiheit der Kunst auf unserem Kontinent.“

Man wüsste gern mehr über die Entscheidungswege. Hat die Oper
(z. B. angesichts des Streits um Papst-Zitate und Mohammed-
Karikaturen)  etwa  befürchtet,  dass  speziell  diese  Mozart-
Version  Probleme  mit  sich  bringt  –  und  vorsichtshalber
angefragt?

„Unkalkulierbare Risiken“

Wohl kaum. Gestern hieß es, Berlins Landeskriminalamt (LKA)
habe  bereits  im  Juli  vor  einer  Wiederaufnahme  der  Oper
gewarnt, es habe zuvor einen anonymen Hinweis gegeben. Der
Kulturverwaltung  des  Berliner  Senats  sei  sodann  eine
„Gefährdungsanalyse“ übermittelt worden. Nicht von konkreten
Drohungen ist die Rede, aber von „unkalkulierbaren“ Risiken.

Ist  es  vorauseilender  Gehorsam,  ein  „Kniefall“  gar?
Intendantin  Kirsten  Harms  hatte  offenbar  Hinweise  auf
Gefahren. Berlins Innensenator Ehrhart Körting habe ihr die
Bedenken  mitgeteilt,  sagte  Harms  gestern.  Körting  wiederum
legt Wert auf die Feststellung, er habe nicht die Absetzung
der Oper gefordert.

Wowereit für offensive Linie

Da möchte man nicht mit der Opernchefin tauschen. Sie trägt
Verantwortung  für  die  Sicherheit  der  Darsteller  und  des
Publikums. Berlins Kultursenator Thomas Flierl bescheinigt ihr
denn  auch  verantwortungsvolles  Handeln.  Bürgermeister  Klaus
Wowereit  kontert,  Kunstfreiheit  müsse  „offensiv“  verteidigt
werden. Leicht gesagt.

Harms  betont,  „vorerst“  seien  nur  die  vier  November-



Aufführungen gestrichen worden. Heißt das: Rückzug vom Rückzug
möglich?  Jetzt,  wo  vielleicht  „schlafende  Löwen“  geweckt
worden sind?

Deutungshoheit des Regisseurs

Die Freiheiten, die sich manche Regisseure gestatten, sind
nicht  selten  verstörend,  sie  können  mitunter  Gefühle
verletzen.  Abgeschlagene  Köpfe  der  großen  Propheten  und
Religionsstifter in einer Mozart-Oper zu zeigen, das zeugt von
extensiver Auslegung der Deutungshoheit eines Regisseurs. Hans
Neuenfels  macht  geltend,  er  habe  sich  mit  sämtlichen
Weltreligionen auseinandersetzen und einen „Aufstand gegen die
Götter“ schildern wollen.

Wohin soll das noch führen? Es wären allerlei Gruppierungen
oder  auch  einzelne  Eiferer  denkbar,  die  Theaterspielpläne
(oder z. B. Kino- und Verlagsprogramme) durchforsten. Wenn
ihnen etwas missfällt, was dann? Die Deutsche Oper hat ihnen
jetzt  ein  fatales  Beispiel  geliefert,  dass  bereits  vage
Bedrohungen wirksam sein können. Wo bliebe die Freiheit der
Kunst,  die  doch  wohl  unverbrüchlich  zum  aufklärerischen
Kulturerbe zählt?

_________________________________________________

HINTERGRUND

Konflikt mit den Göttern

Mozarts Oper „Idomeneo“ erzählt die tragische Geschichte
des gleichnamigen kretischen Königs.
Dieser Idomeneo sieht sich – nach dem Trojanischen Krieg
– vom Meeresgott Poseidon dazu gedrängt, seinen eigenen
Sohn zu opfern.
Daraus erwächst der Konflikt zwischen Pflicht gegenüber
den antiken Göttern und Treue zu den Menschen.
Bei Mozart endet die Sache (dem Geschmack seiner Zeit
entsprechend) allerdings glimpflich.



Die  triumphale  Uraufführung  war  im  Januar  1781  im
Münchner Hoftheater.

 

In schweren Zeiten – Nach dem
Tod von Papst Johannes Paul
II.
geschrieben von Bernd Berke | 15. April 2012
Ganz gleich, ob man die Ansichten des Papstes geteilt hat oder
nicht: Seinen irdischen Tod hat Johannes Paul II. mit einer
Fassung und Würde auf sich genommen, die wohl nur aus tiefstem
Glauben heraus zu verstehen ist. Vor dieser Haltung müssten
sich selbst hartgesottene Atheisten verneigen und sich fragen,
wie es denn um ihre eigenen „Gewissheiten“ bestellt ist –
jetzt und in der Stunde des Todes.

Es ist abermals Zeit, das große Wort zu zitieren, mit dem
Papst Johannes Paul II. 1978 zu Beginn seiner Amtszeit ein
Signal  setzen  wollte:  „Habt  keine  Angst!“  Denn  es  kommen
wahrlich schwere Jahre auf die katholische Kirche und auf
ihren künftigen Oberhirten zu.

Große Aufgaben für den Nachfolger

Es wird für jeden Nachfolger eine ungeheure Aufgabe sein, aus
dem Schatten des verstorbenen Pontifex herauszutreten. Karol
Wojtylas  historischer  Einfluss  ist  unbestreitbar.  Gewiss,
nicht nur einzelne Persönlichkeiten machen Geschichte. Doch
hätte  der  Papst  seinerzeit  nicht  die  polnische
Oppositionsbewegung  Solidarnosc  auf  so  kluge  Weise  (ebenso
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behutsam wie wirksam) ermutigt, so gäbe es vielleicht heute
noch eine Sowjetunion und eine DDR.

Auch stand Johannes Paul II. für Schritte zur Versöhnung mit
den  anderen  Weltreligionen  und  für  eine  entschiedene
Friedenspolitik  ein.  Wichtig  war  vor  allem  sein  Einspruch
gegen den Irak-Krieg. Andernfalls hätten fundamentalistische
Kräfte der islamischen Welt mit noch mehr Furor vom „Kreuzzug“
reden können. Zudem wäre seine unbedingte Parteinahme für das
werdende  Leben  in  ein  ungutes  Zwielicht  geraten.  So  aber
verdient sie – über allen Streit hinaus – tiefen Respekt.

Wie ein Pop-Star, aber auch ein strenger Geist

Zuweilen  gab  sich  dieser  Papst  wie  ein  Pop-Star,  dessen
Charisma auch junge Leute faszinierte. Er konnte allerdings
auch ein äußerst strenger Mahner sein, der etwa in Nicaragua
dem kritischen Katholiken und Sozialisten Ernesto Cardenal den
Segen  verweigerte  und  dem  Schriftsteller  stattdessen  eine
barsche Strafpredigt hielt. Doch auch der Materialismus und
die Gier der westlichen Welt waren ihm zuwider. Erst recht,
als sie auch in reinem Heimatland Polen Einzug hielten und die
Menschen vor den neuen Super.“ märkten statt vor den Kirchen
Schlange standen.

Sein Nachfolger wird Felder vorfinden, die Johannes Paul II.
als Ödland hinterlässt. So gilt es, endlich die erstarrten
oder  ausgesetzten  Reformen  des  II.  Vatikanischen  Konzils
fortzuführen.  Manche  sprechen  gar  von  einer
„Gegenreformation“, die der polnische Papst im Sinn gehabt
habe. Hier haben sich Konflikte angestaut, die nichts Gutes
verheißen, ja eine Kirchenkrise größeren Ausmaßes befürchten
lassen.

Bleibende Kraft des Glaubens

So muss der katholische Klerus ganz dringlich das Verhältnis
zu  den  weiblichen  Gläubigen  klären.  Fragen  zur
Empfängnisverhütung, zur Abtreibung und zum Zölibat sollten



neu erwogen werden. Mehr noch: Die Gesten in Richtung anderer
Religionen waren wertvoll, letztlich aber nur halbherzig. Nach
wie vor verneint der Vatikan das gemeinsame Abendmahl mit
protestantischen Christen.

Karol  Wojtyla  hat  geradezu  übermenschliche  Anstrengungen
unternommen,  um  die  katholische  Kirche  nicht  einer
modernistischen  Beliebigkeit  auszuliefern.  Unter  seinem
Pontifikat haben Geheimnisse und Mysterien des Glaubens wieder
einen höheren Stellenwert erhalten. Tatsächlich kann man sich
fragen,  ob  eine  allzu  bereitwillige  Weltläufigkeit  nicht
zwangsläufig  in  Widerspruch  zum  Kern  der  Religiosität,  zu
Andacht, Einkehr und Jenseitigkeit geraten muss.

Wie immer ein neuer Papst und die Kurie sich hierzu stellen
mögen: Es bleibt eine Gratwanderung. Wie weit kann und darf
die  Kirche  den  Menschen  in  ihrem  Alltag  entgegenkommen?
Andererseits: Wie sehr muss sie es tun, damit die Kirche eine
lebendige Gemeinschaft bleibt oder wieder wird?

Auch  und  gerade  in  der  Amtszeit  Wojtylas  hat  sich  der
Erosionsprozess  zumindest  in  Europa  beschleunigt.  Viele
Gotteshäuser  stehen  nahezu  leer,  manche  müssen  deshalb
geschlossen, verkauft oder sogar abgerissen werden.

Hingegen zeugen wachsende Gemeinden in Südamerika, Asien und
Afrika von bleibender Kraft des Glaubens und der Hoffnung. Ist
es undenkbar, dass der nächste Papst aus den südlichen Breiten
kommt?

                                                             
                                             Bernd Berke



Freiraum  der  Frömmigkeit:
„Krone und Schleier“ – eine
prachtvolle  Doppelschau  über
mittelalterliche
Frauenklöster
geschrieben von Bernd Berke | 15. April 2012
Von Bernd Berke

Essen/Bonn. Sind Nonnenklöster im Mittelalter Bastionen einer
frühen  „Frauenbefreiung“  gewesen?  Diese  verblüffende  Frage
lässt jetzt die prachtvolle Doppelschau „Krone und Schleier“
in Essen und Bonn aufkommen.

Der Titel nennt Symbole himmlischer Vermählung, denn Nonnen
sahen sich als „Bräute Christi“. Ruhrlandmuseum (Essen) und
Bundeskunsthalle  (Bonn)  haben  ihre  Kräfte  vereint,  um  das
Thema erstmals in solcher Fülle zu behandeln. Die Essener
kümmern  sich  ums  frühe  Mittelalter  (6.bis  12.  Jhdt.),
dieBonner um die Ära zwischen 1200 und 1500, also bis an die
Schwelle der Reformation.

Insgesamt 600 Leihgaben aus aller Welt sind, brüderlich (oder,
dem  Thema  gemäß:  schwesterlich)  zwischen  beiden  Museen
aufgeteilt.  Wer  nur  die  Zeit  für  einen  der  beiden  Orte
aufbringt, hat auch schon eine Menge davon.

Kulturblüte und Machtentfaltung

Kunst  und  Kult(ur)-Gegenstände  aus  mittelalterlichen
Frauenklöstern  belegen  vielerlei.  Beispielsweise,  dass  die
Nonnen  und  Stiftsdamen  versiert  lesen,  schreiben  und
übersetzen konnten. Das klingt banal, war aber damals beileibe
nicht  selbstverständlich.klingt  banal,  war  aber  damals
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beileibe nicht selbstverständlich.

Überhaupt mussten sich die Frauen hinter Klostermauern zwar
kasteien, sie konnten sich aber kulturell entfalten wie sonst
nirgendwo. So traten Klosterfrauen als Schöpferinnen ..(oder
Auftraggeberinnen)  bildlicher  Bibeldarstellungen  in
Erscheinung. Das wiederum heißt: Sie bestimmten auch, so oder
so, die ästhetische Richtung.

Überdies häuften sich auch im Umkreis der Frauenklöster die
Zeichen weltlicher Macht.In der Ausstellung zeugen Dokumente
über päpstliche und königliche Privilegien davon.So durften
manche  Klöster  Märkte  abhalten,  Zölle  einnehmen  oder  von
Bauern Abgaben verlangen.

Ein Fächer gegen Insekten auf Opfergaben

Kostbare liturgische Gerätschaften sind in Essen ebenso zu
bewundern  wie  unschätzbar  wertvolle  Schriften  (Purpur-
Evangeliar aus Brescia, Gebetbuch der Hildegard von Bingen)
oder Wandteppiche.

Im Ganzen durch Prunk überwältigend, führt die Ausstellung
zuweilen  bis  in  kuriose  Details.  Da  sieht  man  etwa  den
bronzenen Löwenkopf, der als Türklopfer an einer Klosterpforte
diente. Oder man staunt über seltsame Relikte aus Meschede:
Vasenförmige  „Schallgefäße“  mit  Luftauslässen  dienten  zur
Verbesserung  kirchlicher  Akustik.  Ob  sie  wohl  auch  für
Philharmonien taugen würden?

Auch lernt man anhand vieler Exponate neue Begriffe hinzu. Wer
weiß schon, was mit dem lateinischen „flabellum“ gemeint ist?
Nun. es handelt sich um einen liturgischen Fächer, mit dem
Insekten von Opfergaben vertrieben wurden.

Die  in  schützenden  Vitrinen  unter  gedämpftem  Licht
aufgeschlagenen Bücher und Handschriften haben auf den ersten
Blick „sieben Siegel“. Doch mit Begleittexten, Computerhilfe
und  ausführlichen  Audio-Guides  (gar  in  mehreren  Varianten)



geben sich die Macher alle Mühe, das Wissen des Besuchers zu
mehren. Ganz zu schweigen vom üppigen Katalog, der schon jetzt
als Standardwerk gelten darf.

Nur Äbtissinnen waren bildwürdig

Zurück zur Ausgangsfrage: Natürlich waren Stifte und Klöster
keine  gleichberechtigten  Frauen-WGs.  Es  herrschten  strenge
Regeln, und es waltete eine spürbare Hierarchie. Ein Gesicht
hatten in jenen Zeiten allenfalls die Äbtissinnen, nur sie
waren  „bildwürdig“.  Zudem  kamen  dafür  lediglich  Damen  von
Stand in Frage. Und die Männer redeten zuweilen auch hinein:
So sieht man ein frommes Brevier, das von Mönchen eigens für
Nonnen verfasst wurde.

Ohne NRW-Kulturstiftung,  Krupp-Stiftung und weitere Förderer
wäre das 3 Millionen Euro teure Ereignis undenkbar. Essens
Ruhrlandmuseum  hat  (im  100.  Jahr  seines  Bestehens)  einen
kläglichen Ausstellungs- und Sammlungsetat von 150.000 Euro.

•  „Krone  und  Schleier.  Kunst  aus  mittelalterlichen
Frauenklöstern“.  An  beiden  Orten  19.  März  bis  3.  Juli.
Gemeinsamer-Katalog (580 Seiten) 32 Euro, Eintritt jeweils 7
Euro.

Essen, Ruhrlandmuseum (Goethestraße). Di-So 10-18, Fr 10-24
Uhr.

Bonn, Bundeskunsthalle). Mo 10-19, Di-So 10-21; ab 2.Mai Di/Mi
10-21, Do-So 10-1-9 Uhr.

Gott und der Teufel im Raum
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Nürnberg  –  Dürers  biblische
Szenen in Aachen zu sehen
geschrieben von Bernd Berke | 15. April 2012
Von Bernd Berke

Aachen. Wo spielen die schönen und schrecklichen Geschichten
der Bibel? Wie man’s nimmt: Vielleicht haben sie sich in und
bei Nürnberg ereignet. Jedenfalls dann, wenn man Bilder des
Albrecht Dürer (1471-1528) als Maß der Dinge betrachtet.

Der ruhmreiche Künstler hat nämlich biblische Szenen vielfach
mit Eigenheiten seiner Herkunftsregion verquickt. Hier eine
typische Nürnberger Haube oder Tracht der Gegend, dort ein
fränkisches Haus; als sollten Jesus, Maria und Josef, Apostel
oder  Propheten,  ja  selbst  der  Teufel  diesseits  der  Alpen
heimisch  werden.  Andererseits  hatte  Dürer  auf  seinen
Italienreisen  Anregungen  der  Antike  und  der  Renaissance
aufgesogen. Er führte somit einen vielfältigen Nord-SüdDialog
der fruchtbarsten Art.

Seine mitunter verblüffenden Kombinationen sind – selten genug
–  jetzt  wieder  einmal  in  NRW  zu  bestaunen:  Das  Aachener
Suermondt-Ludwig-Museum  zeigt  großartige,  für  Buchausgaben
angefertigte  Druckgraphik-Zyklen  („Apokalypse“,  „Passion“,
„Marienleben“)  sowie  herausragende  Einzelblätter  von  Dürer.
Hinzu kommen mäßiger geratene Kopien von Zeitgenossen, die
meist am kommerziellen Erfolg des Meisters teilhaben wollten.

Motivjäger durften bei ihm „abkupfern“

Die  Nachfrage  war  derart  groß,  dass  der  Kunst-Unternehmer
Dürer  sie  gar  nicht  im  Alleingang  befriedigen  konnte.  Er
konnte  den  Motivjägern  lediglich  die  Verwendung  seines
prägnanten  Monogramms  „AD“  untersagen  lassen,  ansonsten
durften sie nach Belieben „abkupfern“.
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Den Löwenanteil der Schau (rund 120 Exponate) bestreitet das
Aachener Haus aus eigenen Beständen. Weiß der Himmel warum:
Doch noch nie hat man die hier gehorteten Schätze in solcher
Breite gezeigt. Es wurde Zeit. In willkommener Kooperation mit
der Aachener Hochschule haben die Museumsleute das Konvolut
aufgearbeitet, buchstäblich bis zum kleinsten Strich. Denn die
Blätter  kamen  samt  und  sonders  unters  Mikroskop,  um
Datierungen, Druckzustände, Restaurierungs-Bedarf und sonstige
Feinheiten zu klären. Dem Besucher bleiben immerhin einige
Lupen,  die  zur  gefälligen  Verwendung  neben  besonders
detailreichen  Graphiken  hängen.

Im Museums-Shop wartet der Feldhase

Auch  ohne  jede  Sehhilfe:  Besonders  nah  gehen  einem  die
Holzschnitte zur Apokalypse, also zum katastrophalen Ende der
Menschheit, wie wir sie kennen. Dürer führt die vormals eher
gröblich verwendete Holzschnitt-Technik auf die Ausdruckshöhen
der Malerei. Auch in wildesten Szenarien der Weltvernichtung
erzielt  er  noch  feinste  Abstufungen,  die  auf  geradezu
wissenschaftlicher  Präzision  beruhen  und  ungemein  plastisch
wirken. Man würde sich kaum wundern, wenn die „Apokalyptischen
Reiter“ tatsächlich in rasende Bewegung gerieten.

Der Ausstellungstitel „Apelles des Schwarz-Weiß“ wendet sich
eher an ein Fachpublikum und ist erklärungsbedürftig. Apelles
war der angeblich beste Maler zur Zeit Alexanders des Großen,
man  rühmte  weithin  seine  Naturtreue.  Humanismus  und
Renaissance kamen auf derlei antike Vorbilder zurück. Kein
Geringerer als Erasmus von Rotterdam pries Dürer als den neuen
„Apelles“, der für seine immensen Wirkungen nicht einmal Farbe
benötige.

Volkstümlicher als der Titel kommt das Begleitprogramm daher:
Es gibt drucktechnisehe Vorführungen nach alter Väter Sitte,
selbst ein Weihnachtsmarkt wie zu Dürers Zeiten steht an. Und
im Shop bekommt man natürlich auch Dürers populärste Figur:
den  Feldhasen.  Mal  schauen,  bei  wem  das  Tierchen  unterm



Tannenbaum liegt.

Bis 23. Januar 2005. Geöffnet Di-Fr 12-18, Mi 12-21, Sa/So
10-18 Uhr. Katalog 29 Euro.

 

Wie  eine  Bußpredigt  zur
Umkehr  –  „Der  Untenstehende
auf  Zehenspitzen“  von  Botho
Strauß
geschrieben von Bernd Berke | 15. April 2012
Von Bernd Berke

Botho Strauß gilt als erklärter Widersacher der Gegenwart.
Hier und jetzt verbucht er lauter Verluste. In seinem neuen
Buch  führt  er  abermals  Klage:  Es  schwinde  jede  wahre
Sinnlichkeit,  es  verflüchtige  sich  jeder  feste  Glaube.
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Es wachse hingegen die Abstumpfung, und süchtige Sex-Mechanik
habe den „heiligen Sexus“ verdrängt. Allmählich vergehe sich
auch die Fähigkeit, das Vermisste auszudrücken, weil die dafür
nötige Sprache kaum noch gebräuchlich sei.

Angesichts solch düsterer Befunde war es umso erstaunlicher,
jüngst von einer raren Begegnung mit dem äußerst zurückgezogen
in der Uckermark lebenden Autor zu lesen. Strauß, so die FAZ-
Sonntagszeitung, habe sich in seiner Einsiedelei ein privates
DVD-Kino  mit  allem  HighTech-Komfort  eingerichtet.  Hin  und
wieder bitte er die Dorfbewohner zu Filmabenden (nicht nur
stilles  Kunstkino,  sondern  „Matrix“,  „Blade  Runner“  und
dergleichen). Per Internet forsche Strauß zudem stets nach
Neuerungen auf dem DVD-Sektor.

Das Internet als Menetekel der Sinnleere

Doch keine Bange, Strauß ist nicht etwa zum besinnungslosen
Technik-Freak  mutiert.  Für  alle,  die  seinen  mythischen
Feinsinn als gewisse Gegenkraft zur Banalität schätzen, rückt
er jetzt im Buch „Der Untenstehende auf Zehenspitzen“ die
Verhältnisse wieder zurecht. Gerade das Internet, in dem alles
zugleich vorhanden und gleich unwirklich ist, dient ihm als
Menetekel anschwellender Sinnleere. Doch Rettendes wächst wohl
auch:  Die  herrschende  Desorientierung  sei  vielleicht  ein
Nährboden fürs gänzlich Unerhörte.

Der Band enthält Reflexionen, Notizen, gedankliche Essenzen.
Am Horizont dieser Aufzeichnungen droht konkret der Umbau des
Menschen,  durch  Klon-Technik  oder  computerelektronische
Invasionen des Leibes und der Seele. Manche Zeit-Genossen, so
stellt Strauß bestürzt fest, hätten sich bereits in solcher
Zukunft eingerichtet, indem sie effektiv, cool und folgenlos
durchs Dasein „surfen“. Cool sei man nur unter Missachtung
fremden Leids..

Sehnsucht nach neuer Frömmigkeit

Dagegen versucht Strauß, als sei’s zum letzten Male, vor- und



überzeitliche  Mächte  zu  beschwören:  die  Poesie  mit  ihren
uralten Welt-Bildern, die auf einsamen Wanderungen beobachtete
Natur,  die  Vorboten  höherer  „Erscheinungen“,  mithin  auch
Religion und Mythen – und das wunderbar‘ „törichte“ Staunen
wie aus Kindertagen.

Strauß ersehnt neue „Passion“ und Frömmigkeit, wünscht sich
„Aufschub“ in rasender Zeit. Man ahnt: Wir sind mitten in
einer  traditionsbewussten  Bußpredigt  der  Umkehr  und  des
Innehaltens.

Strauß schreibt an gegen missliche Folgen der Aufklärung und
Selbstverwirklichung. Er wolle sich nicht befreien, sondern
(gleichsam  auf  Zehenspitzen)  aufblicken  und  Kostbares
„empfangen“. Und er bekennt eine „Schuld“ aus APO-Zeiten, als
auch er über allem soziopolitischen Geschrei einen Dichter wie
Georg von der Vring übersehen habe, der 1968 starb.

Windkrafträder löschen alle Dichter-Blicke

Die  Landplage  der  Ökologie  bringt  ihn  in  Harnisch:  „Eine
brutalere  Zerstörung  der  Landschaft,  als  sie  mit
Windkrafträdern zu spicken und zu verriegeln, hat zuvor keine
Phase  der  Industrialisierung  verursacht.  Es  ist  die
Auslöschung aller Dichter-Blicke von Hölderlin bis Bobrowski.“
Recht hat er.

Manches könnte man schrullig oder „reaktionär“ finden, wenn es
denn  so  simpel  zufassen  wäre.  Strauß‘  haarfein
ausdifferenzierter  Kulturpessimismus  stellt  jedoch
trennscharfe Diagnosen und deutet womöglich gar auf Heilkräfte
in der Krise hin. Denn hier wird zwar hochfahrend gedacht,
aber demütig empfunden. Wer zornig wird wegen der Strauß’schen
Gegenaufklärung, der darf noch diesen Satz des Autors wägen:
„Jede Meinung ist mir fremd, doch ich genieße sie.“

Botho Strauß: „Der Untenstehende auf Zehenspitzen“. Hanser,
169 Seiten, 17,90 Euro.



 

In den Zeiten der Trauer –
Wilhelm  Lehmbrucks  Entwürfe
für Grabmäler in Duisburg
geschrieben von Bernd Berke | 15. April 2012
Von Bernd Berke

Manchmal muss man Sammlungen nur nach anderen Gesichtspunkten
sortieren – und schon erschließen sich ungeahnte Einsichten.
In Duisburg hat, als vermeintlich geringfügiger Anstoß, eine
vor drei Jahren überlassene Dauerleihgabe auf die neue Spur
geführt.

„Die  Seele“  heißt  das  Relief  des  Museums-Namensgebers  und
großen Plastikers Wilhelm Lehmbruck (1881-1919). Es zeigt eine
ätherische Frauengestalt, die sich anschickt, gen Himmel zu
entschweben. Kaum tauchte die Arbeit im Lehmbruck-Museum auf,
gruppierten sich – fast wie von selbst – immer mehr Skizzen,
Zeichnungen  und  Skulpturen  aus  dem  reichen  Fundus  um  sie
herum. Sie haben allesamt innig mit dem November-gemäßen Thema
„Tod“ zu tun.

Lukrative Einnahmequelle

Katharina  Lepper,  Kuratorin  der  Ausstellung  „Wilhelm
Lehmbruck:  Grabmäler  –  Entwürfe  für  Leben  und  Tod“,  fand
heraus: Dieser Künstler hat nicht nur (noch mehr als vermutet)
weite Teile seines Frühwerks dem Tod gewidmet, sondern auch
etliche Entwürfe für Grabmäler und Gedenksteine geschaffen wie
für  einen  Musterkatalog.  Einiges  wurde  auf  Friedhöfen
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ausgeführt, das meiste ist nicht erhalten geblieben. Es kann
aus Relikten bestenfalls indirekt erschlossen werden.

Fest  steht,  dass  aufwändige  Grabmäler,  etwa  mit
Figureninventar  und  Säulen-Architektur,  seinerzeit  eine
äußerst  lukrative  Einnahmequelle  waren.  Umso  erstaunlicher,
dass  der  damals  gerade  25-jährige  Lehmbruck  einschlägige
Aufträge erhielt. Erfahrene Kollegen erblassten vor Neid.

Zugeständnisse an die Verwertbarkeit

Freilich musste Lehmbruck auf diesem anfangs der ökonomischen
Verwertbarkeit  künstlerischen  Tribut  zollen.  Wollte  er
reüssieren,  so  hatte  er  sich  an  die  enge  Konvention,  ja
gelegentlich gar an triviale Muster zu halten. Einige bewegt
sich  nah  am  religiösen  Trauer-Kitsch.  Serien  von
Kinderbildnissen  („Junge  Liebe“,  um  1906)  oder  Mutter-und
Kind-Darstellungen  (unklar:  ob  es  wirklich  Trauerbildnisse
sind und wer gestorben war), sind recht süßlich geraten, ein
Bergmanns-Relief weicht kaum vom damals üblichen Duktus ab.
Keine kühne Form-Reduktion weist in Richtung Moderne.

Dennoch kann man erahnen, dass Lehmbruck seinen künstlerischen
Durchbruch  schon  in  dieser  Frühzeit  hatte.  Nach  und  nach
entfernte er sich von akademischen Skizzen (das Nachzeichnen
von Grabmälern gehörte zur Ausbildung) und tastete sich zur
eigenen  Auffassung  vor.  Zudem  changieren  einige  Arbeiten
zwischen  Traurigkeit  und  Lebensfeier.  Wahrhaft  tief
Empfundenes lässt sich eben nicht festlegen. Man könnte hier
leicht auf die uralte Idee zurückkommen, der Tod führe just in
ein neues Leben. Eine Glaubensfrage.

Was der Schlaf bedeuten kann

Die Ausstellung bewegt sich, dem Gegenstand entsprechend, auf
teils  unsicherem  Gelände.  Zuweilen  entscheidet  die
Präsentation eines Werks über die Deutung mit: Der Kopf einer
schlafenden Frau könnte, aufrecht an der Museumswand postiert,
ein  normales  Porträt  sein.  Legt  man  ihn  jedoch  auf  einen



Sockel, so stellt sich gleich der Gedanke an das Fragment
eines Grabmales ein. Dann würde der Schlaf den Tod bedeuten.

Inwieweit  das  Todesthema  Lehmbrucks  psychischer  Disposition
(starke Neigung zu depressiven Phasen) entgegenkam, darüber
lässt sich nur spekulieren. Schmerzlich verbürgt ist, dass der
Künstler sich am 25. März 1919 das Leben genommen hat.

Bis 9. Februar 2003

Gottsucher auf den finsteren
Klippen – Späte Uraufführung
des 1938 geschriebenen Stücks
„Nacht“ von Gertrud Kolmar
geschrieben von Bernd Berke | 15. April 2012
Von Bernd Berke

Düsseldorf.  Regisseur  Frank-Patrick  Steckel  war  schon  zu
seiner Bochumer Intendantenzeit in einem Punkte der Schrecken
der schreibenden Zunft: Meist war es bei ihm auf der Bühne so
düster, dass sich kein Kritiker Notizen machen konnte, sofern
er nicht über einen dieser albernen Leuchtstifte verfügte. Nun
hat Steckel am Düsseldorfer Schauspiel ein Terrain tiefster
Finsternis aufgetan. Das Stück heisst „Nacht“, und es bleibt
in jeglichem Sinne dunkel.

Geschrieben hat es die als Lyrikerin äußerst sprachmächtige
und formbewusste, einer Droste oder Lasker-Schüler ebenbürtige
Gertrud Kolmar (geboren 1894). Die Tochter eines jüdischen
Rechtsanwaltes in Berlin, der sich gänzlich assimilierte und
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deutscher Patriot war, blieb auch nach 1933 im Lande, als dies
bedrohlich  wurde.  Aufopferungsvoll  unterrichtete  sie
taubstumme Kinder und pflegte ihren Vater. Ab 1941 war sie
Zwangsarbeiterin in der Rüstungsindustrie. Im März 1943 wurde
sie nach Auschwitz deportiert.

Das Stück „Nacht“ entstand 1938 und erfährt hier seine späte
Uraufführung. Hauptperson ist Tiberius Claudius Nero, nachmals
römischer Kaiser. Im Jahr 2 n. Chr. befindet er sich – mit
einigen Gefährten – noch im selbstgewählten Exil auf Rhodos,
derweil sein Stiefvater mitsamt Günstlingen in Rom herrscht.

Wir erleben diesen Tiberius als unerbittlichen Gottsucher. An
der römischen Göttervielfait zweifelnd, befragt er mancherlei
zweideutiges Orakel. Die Begegnung mit der jungen Ischta aus
Judäa (die felsenfest an einen einzigen Gott glaubt) führt
schließlich zu Szenen, die vollends fremd in unsere profanen
Zeiten ragen.

Magische Sprache und ein Pathos der höchsten Werte

In einer erotisch getönten religiösen Aufwallung gibt sich
Ischta dem Tiberius als Sklavin anheim, und er wird sie den
höheren Mächten als Menschenopfer darbringen. Klar und einfach
wie  ein  Quell  sprechend,  nimmt  Ischta  die  vermeintliche
Bestimmung  auf  sich.  Eine  unendlich  zarte  und  doch
überlebensgroße Figur, von Birgit Stöger mit bewegendem Ernst
gespielt.

Dennoch  ist  das  Ganze  eine  Gratwanderung  am  Rande  des
Unfassbaren, ein Opfergang bis zum Saum des Schwülstigen. Es
ist jedoch auch ein erschütterndes Dokument der verzweifelten
Suche nach jüdischer Identität in finstersten Zeiten. Dinge
also, an die man gar nicht zu rühren wagt.

Somnambules Passionsspiel

Lange geriert sich Tiberius (Marcus Kiepe), der sich am Ende
doch wieder in die Niederungen politischer Herrschaft begibt,



weltenfern,  abweisend  und  ziellos  drangvoll  zugleich.  Ein
Mann,  an  dessen  Schicksal  man  keinen  unmittelbaren  Anteil
nehmen  kann,  vielleicht  gerade  deshalb  ein  Faszinosum.
Außerdem passen derlei Figuren wohl zur neuesten Unterströmung
unseres Zeitgeistes, die sich von aller Ironie abwenden und
ein neues Pathos der höchsten Werte aufrichten will.

Ein Botho Strauß fände vermutlich Gefallen daran; auch an
einer  immerzu  ans  Firmament  greifenden  Sprache,  die  mit
kostbaren  Wendungen  wie  „gunstbedeutender  Traum“  und
„tagverborgenes Geheimnis“ edelsten Tones einher wandelt. Die
Magie der Worte fügt sich zum Klang-Ereignis jenseits eines
sofort nachvollziehbaren Sinnes.

Das  Bühnenbild  (Johannes  Schütz)  zeigt  düster  zerklüftete
Klippen,  auf  denen  sich  Menschen  wie  bleiche  Geistwesen
bewegen, stets auf die größten und letzten Dinge gefasst. Hier
vollzieht  sich  ein  somnambules  Passionsspiel  wie  aus
unvordenklichen  Zeiten.

Steckel und sein Ensemble behandeln den immens schwierigen
Text mit Noblesse. Zuweilen werden Worte nur behaucht, als
könnten sie sonst klirrend zerbrechen. So umschifft man jede
etwaige Peinlichkeit, und es kommt die Würde zum Vorschein,
die dem Drama innewohnt.

Termine: 11., 22., 25. und 29. März. Karten: 0211/36 99 11.

Erlöst vom Streit der Welt –
Essener  Villa  Hügel  gibt
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Einblicke  in  Koreas
Schatzkammern
geschrieben von Bernd Berke | 15. April 2012
Von Bernd Berke

Essen. Mit Schätzen aus Japan und China haben hierzulande
bereits viele Ausstellungen geprunkt. Korea blieb stets im
„toten Winkel“ unserer Wahrnehmung. Rare Ausnahme war 1985
eine Schau in Hildesheim und Köln. Doch die wird nun durch
„Korea – Die alten Königreiche“ in der Essener Villa Hügel an
Umfang und Bedeutung übertroffen.

Sicher:  Kulturgeschichtliche  Ausstellungen  solcher  Art
überwältigen oft mit 500 oder mehr Exponaten. Essen gibt mit
200  Prachtstücken  einen  vergleichsweise  konzentrierten
Einblick.  Doch  darunter  befinden  sich  etliche
„Nationalschätze“ der Halbinsel, die noch nie außer Landes
gegeben wurden. Prof. Berthold Beitz und Prof. Paul Vogt von
der hochkarätigen Kulturstiftung Ruhr haben wohl nicht nur
Renommée,  sondern  auch  Überredungsgabe  in  die  Waagschale
geworfen.  Sie  konnten  zudem  auf  die  Erfolgsgeschichte  der
Villa Hügel verweisen, wo z. B. 1995 rund 250000 Menschen
Kleinode aus China bewundert haben.

Das feine Lächeln des Nachdenklichen

Eingangs  der  Korea-Schau  wird  man  in  erhabener  Stille
empfangen: Der sitzende Buddha (10. Jhdt.), sichtlich weit
hinaus über allen Zwist der Welt, strahlt die ganze Seelenruhe
des Erlösungsweges aus. Vollkommen entspannt wirkt auch ein
„Nachdenklich sitzender Miruk (Maitreya)“ (frühes 7. Jhdt.)
aus  vergoldeter  Bronze.  Sein  feines  Lächeln  stimmt  den
Betrachter mild.

Bis vor wenigen Jahrzehnten hat man vielfach geglaubt, die
koreanische Kunst sei eher ein Seitenzweig der chinesischen.
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Doch neuere Funde und Forschungen belegen die eigenständige
Schöpferkraft im „Land der Morgenfrische“. Kultur kommt auch
in Korea von „Kult“, sie speist sich aus religiösen Sphären.
Drei Wurzeln hat die Kunst, und aus allen sprießt bis heute
vielfältige Inspiration: aus dem Schamanismus, dem Buddhismus
und dem Konfuzianismus.

Aus  der  frühen  Schamanenzeit,  die  alle  Dinge  als  beseelt
begriff, sieht man vor allem Gerätschaften zur Beschwörung
guter und böser Geister, z. B. verzierte Ritual-Rasseln und
einen Steindolch (4. Jhdt. v. Chr.). Keramik-Vögel oder ein
Horn in Pferdeform dienten als Behältnisse für den Opfertrank,
der wohl in Trance versetzte. Auch Menschenopfer waren üblich.
Zuweilen folgten Hunderte einem Herrscher in die Gruft.

Masken-Umzüge gegen das Unrecht

Prachtvoll  vergoldete  Kronen,  Hauben,  Ohrgehänge  oder  gar
güldene  Schuhsohlen  sollten  als  funkelnde  Grabbeigaben  die
Gunst höherer Mächte auch im Jenseits bewirken. Weltlicher
verwendete  man  jene  grotesken  Holzmasken  (12./13.  und  19.
Jhdt.), die bei gleichsam satirischen Umzügen gegen jederlei
politisches und familiäres Unrecht getragen wurden. Auch Korea
hatte seinen „Karneval“. Daß der Geist des Schamanismus noch
sehr lange wach blieb, besagt ein buntes Gewand, das eine erst
1993 verstorbene Schamanin trug.

Eleganter und filigraner wirken jene Schöpfungen, die aus dem
Buddhismus  erwuchsen,  der  in  den  damaligen,  bis  weit  ins
heutige  China  sich  erstreckenden  drei  Reichen  (anno  668
vereinigt)  nacheinander  zwischen  372  und  528  n.  Chr.  zur
Staatsreligion  wurde.  Die  Reliquien,  Buddhas  sterbliche
Überreste, wurden in reich dekorierten Pagoden und Schreinen
aufbewahrt.

Sittenstreng und gesetzestreu

Ein monumentales Gemälde („Ritual für die hungrigen Geister“,
1759)  schildert  den  Weg  der  Ahnen  aus  dem  Jammer  des



bisherigen  Lebens  ins  höhere  Dasein.  Steinplatten  mit
Tierkreiszeichen (Hase, Schwein) zeugen ebenso von überlegener
Materialbeherrschung  wie  Keramik,  etwa  ein  zierlicher
Pinselständer  in  Drachenform.

Die  moralische  Entschiedenheit  des  (Neo)-Konfuzianismus
bewirkt eine oft berückend schlichte formale Klarheit in der
Kunst. Das Augenmerk richtet sich hier auf den ausgeprägten
Ahnenkult  und  auf  eine  edle  Gilde  von  Literaten,  die  als
Beamte öffentlich wirkten, sich hernach aber zunehmend in die
Askese  zurückzogen.  Hauchzarte  Tuschzeichnungen
vergegenwärtigen ein Treffen der Zunft, ein Literatenzimmer
aus Bambus lässt uns einen Schritt weit in diese sittsame Welt
eintreten.

 

Ein  höfisches  Zeremonialgewand  (19.  Jhdt.)  läßt  auf
selbstbewußte Machtentfaltung schließen, ein königliches Edikt
(776) wurde eigens in einer kostbaren Dose verwahrt. Es muß
eine  Zeit  gewesen  sein,  in  der  Gesetze  über  alle  Zweifel
erhaben waren.

„Korea – Die alten Königreiche“. Villa Hügel, Essen. 5. Juni
bis 17. Oktober. Täglich 10-19, Di 10-21 Uhr. Eintritt 12 DM,
Katalog 50 DM.


